﻿dispozitiv IC • REVISTĂ MINISTERUL CULTURII AL URSS UNIUNEA ARTISTILOR URSS ACADEMIA DE ARTE A URSS artă / Jurnalul MINISTERULUI CULTURII AL URSS AL UNIUNII ARTISTILOR URSS A ACADEMIEI DE ARTE A URSS L Akimova, I Kuptsov Expoziție de artă a Uniunii „Glorie muncii!” Arta plastică sovietică a prezentului L Shepelev Puterea de afirmare a vieții a artei sovietice și problema școlii de artă O Sokhadze Dinamica dezvoltării educației artistice paisprezece I Blinova Despre război și victorie Note din expoziția retrospectivă de lucrări de diplomă V Karpov Vopsele lui Nurek L Belogorlova Poezia muncii și a vieții Creativitate Andrey Yakovlev Întrebări de teorie L Shepetis Pictura – om – mediu Artă străină contemporană S Valerius Probleme actuale ale sculpturii moderne în țările Commonwealth-ului Socialist M Şaşkova Julius Nemchik Artist și om artistic moștenire G Golynets, S Golynets Poveștile lui A S Pușkin în artele plastice rusești al XIX-lea - începutul secolului al XX-lea N Nikolaeva Artă de Niccolo Pizzolo Critică și bibliografie N Bankovsky Portretul creativ al unui mare maestru A Rogov Cercetări despre istoria renaşterii bulgare A Tietz Problema întârziată a teoriei artelor plastice Recenzie străină artistic viaţă Uniunea Sovietică ANUL EDITORIEI A TREIZEI ȘI NOUELEA EDITURA „ISKUSSTVO” MOSCOVA Editor -șef Editorial colegiu L I Akimova (editor-șef adjunct) M V Alpatov V P Efanov V S Kemenov A K Lebedev G S Melihov N I Sokolova II V Tomsky Responsabil secretar Cap sovietic E Osmolovsky artă Cap străin L F Belogorlova artă Cap Departamentul de Arte A I Rojin moștenire Artistic I G Sapego editor Tehnic N I Smirnova editor I V Lukina Aspect I B Startsev Pe coperta: V Ryzhykh Muzică Ulei B Serebryansky Complexul Bri Gadir brigadă pentru construcția clădirii hidrocentralei, deputat al Sovietului Suprem al SSR Turkmenului Mukhabbat Sharifov Aquarel G Dolendzhashvili Su constructori Cerneală Abordare Moscova, editii: Kozitsky per , tel : - - - - Manuscrise nu te intorci V M Zimenko Semnat pentru publicare /IV- А Bum l Imprimați l zece Uch -ed l Pret p k Tiraj Ordinul Tipografie experimentală Institutul de Cercetare a Tipografiei din întreaga Rusie Goskomizdat al URSS Moscova, Bulevardul Tsvetnoy, Editura „Art”, Toate uniunea artistică Expoziţia „Glorie Muncii!” L Akimova, I Kuptsov Expoziția de artă din întreaga Uniune „Glorie muncii!”, care a fost deschisă în zilele semnificative ale celui de-al XXV-lea Congres al PCUS, nu a fost doar un raport creativ al artiștilor sovietici A devenit unul dintre acele evenimente semnificative din viața capitalei, care au contribuit la crearea unei atmosfere optimiste, vesele și solemne, caracteristice acestui timp În aceste zile, cea mai importantă trăsătură a artei plastice sovietice s-a dezvăluit cu o claritate și o claritate deosebită - inseparabilitatea sa de viața țării lor, sensibilitatea artiștilor la pulsul vremurilor, atmosfera morală, spirituală, emoțională a modernității Este profund caracteristic artelor plastice sovietice să „captureze” acele momente fundamentale din viața societății care caracterizează direcțiile principale ale dezvoltării acesteia în stadiul actual Tovarășul L I Brejnev, încheind raportul său la cel de-al -lea Congres al PCUS, a spus: „Am creat o nouă societate, o societate asemănătoare pe care omenirea nu a cunoscut-o încă Aceasta este o societate de încredere fermă în viitor, perspective comuniste luminoase Întinderi nemărginite de progres cuprinzător suplimentar sunt deschise în fața lui Un alt rezultat principal al drumului pe care l-am parcurs este modul nostru de viață sovietic O atmosferă de colectivism autentic și camaraderie, solidaritate, prietenie a tuturor națiunilor și popoarelor țării, care se întăresc pe zi ce trece, moral sănătate, care ne face puternici și statornici — așa sunt fațetele strălucitoare ale modului nostru de viață, așa sunt marile realizări ale socialismului care au devenit parte din carnea și sângele realității noastre* Aceste cuvinte, care au definit clar esența climatului moral al societății noastre, au fost rezultatul unei analize științifice profunde a realității sovietice în epoca socialismului dezvoltat Nu ar fi exagerat să spunem că în cele mai bune lucrări de artă plastică sovietică se poate găsi o atmosferă emoțională de veselie, încredere și dinamism Manifestate individual într-o identitate națională strălucitoare, aceste trăsături determină tonul general optimist, optimist al artei din ultimii cinci ani Aceste calități au fost inerente și Expoziției All-Union, care a cuprins în expunerea sa cele mai bune lucrări ale expozițiilor republicane dedicate celui de-al -lea Congres al PCUS În același timp, meschinismul merge mână în mână cu acuratețea cercetătorului, cele mai largi generalizări sunt gata să se „combine” cu fiabilitatea documentarului Fiind în sălile Expoziției de Artă All-Union , privitorul s-a simțit ca un martor și participant la evenimente interesante, mari realizări creative A fost înconjurat de experiențele, visele, preocupările contemporanilor săi surprinse și înțelese prin intermediul artei Programul clar și intenția celor mai bune lucrări conțineau profunzimea reflecției autorului, subtilitatea emoțiilor și atracția figurativă Vorbind despre principalele și esențiale din viața noastră, artiștii au găsit măsura potrivită, transmițându-și gândurile privitorului într-o formă foarte umană, pregătindu-i pentru o empatie intimă, de încredere Aceste calități au marcat lucrările diferitelor genuri Secțiunea de la expoziție a fost impresionantă N Eryshev Schimbare Ulei Y Alexandrov Industrie grea Otel, sudura D Nalbandian LI Brejnev vorbește la Conferința Internațională de la Helsimki Ulei să se îndepărteze de declarațiile generale, de abordări „aproximative” ale temei și de a aborda înțelegerea poetică, experiența personală a unor fenomene specifice ale realității, o analiză concretă a caracterelor oamenilor, studiul sentimentelor, gândurilor, experiențelor contemporanilor lor pentru anumite importante motive Romantism, poezie ridicată, mușamalizare sinceră , ca și cum ar pune accent pe principalele trăsături emoționale și figurative ale expoziției Deși această secțiune a cazului a fost plasată la finalul expoziției, nu a fost un invitat „întâmplător”, ci, dimpotrivă, a absorbit multe trăsături comune ale direcției gândirii civice a artiștilor Afișul întruchipează plenitudinea sentimentului de viață, percepția multifațetă a tendințelor sale principale, a evenimentelor principale, principale Impactul emoțional și moral al culorii, al ritmurilor compoziționale, al imaginii și al fontului este inerent în foile lui O Savostyuk și B Uspensky „Ideile revoluției sunt nemuritoare”, „Vom duce la îndeplinire deciziile congresului!” Avem dreptul să considerăm afișul de astăzi de la Moscova ca o școală care își are originile în opera lui M Cheremnykh, I Malyutin, V Mayakovsky și, datorită îndrumării maeștrilor generațiilor mai vechi și mijlocii, și-a găsit fructuoasă continuarea în arta multor tineri artiști Unii dintre ei, cum ar fi I Ovasapov („Glorie clasei muncitoare - constructorul comunismului”, „Semestru de lucru cu note excelente”), L Nepomnyashchiy („Al zecelea plan cincinal - cinci ani de calitate”, „Moscova - Capitala Studenților din lume”), au acumulat deja o experiență creativă considerabilă Prospețimea gândirii plastice, veselia sentimentelor se remarcă prin lucrările tovarășilor lor mai tineri: „Pentru pace, All- PCUS” de Y Chizh, „Europa - Securitate, Cooperare, Pace” de A Yakushin În fața noastră este un exemplu al modului în care un tânăr artist modern, gândit și inspirat, apelând la o temă socială mare, se maturizează și se îmbunătățește profesional pe măsură ce îl stăpânește El părăsește zidurile universității ca un maestru civil matur al meșteșugului său De aceea, astfel de lăstari abundente, ca în secțiunea de afișe, sunt vesele și nu întâmplătoare Arta plastică modernă este caracteristică ; faptul că în ea observăm dezvoltarea nu a unuia, dar nu a câte tendințe, îmbunătățire, dezvoltare versatilă a specificului diferitelor genuri Și acum nu suntem surprinși că, alături de interesul pentru generalizări ample , pentru imaginile simbolice, care sunt atât de caracteristice artei afișului, în ultimii ani sa acordat o atenție deosebită înțelegerii caracteristicilor individuale K Dobrice Conducta de gaz „Asia-Center” Ulei A Galimbaeva Lume parte dintr-un triptic Temp securitate comună și cooperare” de A Akhaltseva, „Leninismul este steagul epocii noastre” de L Belsky, „Pentru pace și cooperare în Europa” de A Bondarev, „Glorie muncii” de O Grechina, „Glorie pentru o femeie muncitoare”, „Realizările muncii XXV pe care le dedicăm Congresului PCUS” Lapshina, „Munca noastră este pentru tine, Patrie” A Makhotkin, „Înainte, spre zori”, „Așa ca munca să devină conducătorul a lumii ” A Petru Shin, „Libertate lui Luis Corvalan!” V Potapova, „Libertatea Chile” de A Suvorov, „Femeile planetei, luptă pentru pace” L Staverii, „Vom întâlni XXV-a Congres Tera cu muncă de șoc, un studiu al apariției unui contemporan în caracteristici specifice individuale unice Expoziția a arătat în mod convingător că portretul este definit acum ca unul dintre genurile de frunte ale artei plastice Faptul că personalitatea individuală a erei noastre este de mare valoare, adevărata bogăție a societății, pătrunde adânc în mintea artiștilor Se pare că artele plastice se apropie de unele descoperiri semnificative, importante în domeniul cercetării în lumea spirituală a poporului sovietic în epoca unei societăți socialiste dezvoltate Se poate observa că dispare tendința de a „ocoli” un studiu specific al personalității, de a înlocui o caracteristică individuală cu un ton emoțional general, mai mult sau mai puțin adevărat, efecte ale trăsăturilor stilistice și compoziționale, reminiscențe cu idealuri clasice (sau altele) Apelul la exemplele clasice, la moștenirea artei realiste ruse, aparent, a „crescut” ferm în arta noastră, dar există toate motivele să afirmăm că aceasta servește drept cheie pentru înțelegerea trăsăturilor specifice ale personalității contemporanilor noștri Trebuie subliniat în special faptul că mulți artiști s-au îndreptat către sarcina dificilă de a crea portrete ale oamenilor care creează direct valorile materiale și spirituale ale societății, lucrătorii din industrie, agricultură, știință și cultură În general, putem spune că suntem prezenți la începutul realizării unui portret O serie de lucrări înfățișează imagini cu oameni cu muncă creativă: „Câștigătorul Concursului Internațional de pian de la Lisabona Farhad Badalbeyli” de M Abdullaeva , „Nadya Pavlova” de E Shirokov, „Portretul artistului L Brodata” de V Vakhrameev, „Sculptorul O Komov” Tsigal, „Lucrătorii muzelor (Andrey Makayonok, Vasil Bykov, Mikhail Savitsky)” de L Shemeleva, un portret de grup al artiștilor „În cafeneaua Greco” de V Ivanov, „Scriitorii populari ai Iakutia” de A Osipov Autorii sunt interesați în primul rând de atitudinea eroilor lor față de lumea din jurul lor, de dorința lor de a umple viața cu gândire profundă, principii morale înalte, frumusețe și spiritualitate Personajele portretului lui Shemelev sunt strălucitor caracteristice, au o lume interioară clară, clar conturată, „văzută” de către artist; dar nu întâmplător artistul le-a unit într-o singură compoziție Pentru caracteristica lor ascuțită, galerii de însemnătate socială largă Se pot numi cele mai bune portrete ale lui M Malyutin, Kh Yakupov, A Levitin, care au apelat la oamenii avansați ai producției și construcțiilor moderne, care au reușit să surprindă esența socială a personajelor individualitatea dezvăluie și ceea ce îi unește - puterea experiențelor emoționale, strălucirea sentimentelor și profunzimea gândirii, concentrarea, puterea spirituală V Ivanov se străduiește, de asemenea, să rezolve problemele filozofice și etice presante într-un portret de grup al artiștilor exprimată clar ideea forței, inviolabilității legăturilor scriitorului cu Patria, țara natală, ca sursă a unei culturi cu adevărat naționale Portretul relativ mic al pianistului F Badalbeyli, realizat de M Abdullayev, pare a fi umplut până la refuz de sunetul muzicii temperamentale, care este înghesuit în pereți Ea, absorbind plinătatea sentimentelor umane, se străduiește pentru oameni, îmbrățișează întreaga lume Pictorul E Shirokov prezintă o tânără balerină în fața unei săli de repetiții goale Ea este unul la unu cu munca de zi cu zi, cu o imagine plastică de viitor care nu a fost încă realizată Principalul lucru în caracterizare este reflecția și o pregătire concentrată pentru o căutare creativă complexă În compoziția sculpturală a lui V Tsigal „V Maiakovski astăzi” poetul revoluției vine la oamenii anilor ’ „de parcă ar fi în viață vorbind cu cei vii” Se pare că lucrând pe această temă, artiștii au perspective largi și în multe privințe nu au folosit încă oportunitățile Sarcina de a arăta un artist ca fiu al societății sale, un participant activ în viața publică este dificilă, dar incitantă și strălucitoare În formularea și soluționarea sa se îmbină multe probleme care îl privesc pe contemporan Aici sunt comparate categoriile ideologice înalte, cetățenia, psihologismul , înțelegerea profundă și subtilă a naturii artei Atât studiul psihologic al unei personalități într-un singur portret, cât și tendința spre generalizări ample, formularea problemelor morale și etice, care disting cele mai bune portrete de grup create în ultimii ani, sunt la fel de caracteristice și necesare pentru artele noastre plastice Expozițiile noastre, și în special expozițiile din întreaga Uniune, au o mare valoare educațională Spectatorul vede cu ochii săi panorama realizărilor și faptelor muncii, imaginile eroilor planului cincinal, învață frumusețea și bogăția marii noastre Patrie Lucrările stăpânilor tuturor republicilor noastre, reunite, dezvăluie privitorului nu numai semne, fapte, întâmplări ale vieții oamenilor; ele îi îmbogățesc lumea spirituală, ajută să vadă mai clar și mai profund adevărata esență a vieții moderne, frumusețea și sensul înalt al acesteia De aceea, deși apreciem originalitatea unică a școlilor naționale, viziunea individuală asupra lumii, care distinge opera fiecărui artist, vedem în același timp patosul umanismului care unește arta, un ton de afirmare a vieții, vesel Expoziția educă și prin arta sa, înțeleasă destul de serios și profund Arta influențează activ mintea privitorului, introducându-l în procesele gândirii figurative Când spunem că o întâlnire cu arta trezește un artist în privitor, ne referim, în primul rând, la puterea trezită a simțirii, la capacitatea de a percepe lumea cu entuziasm și profund Gândirea în imagini include acuratețea observațiilor, acuratețea constatării anumitor fenomene, ceea ce este valoros și în viața de zi cu zi Dar, bineînțeles, fără a se limita la acest dar al mindfulness-ului, ea include și posibilitatea unei expresii plastice a unei mari idei morale sociale, idealul epocii La simțirea și cunoașterea unor astfel de idei și idealuri arta îl conduce pe spectator, îl învață să descopere și să înțeleagă în mod independent Expoziție a întregului sindicat „Glorie muncii!” În principal, această parte importantă a sarcinii sale generale a fost, de asemenea, îndeplinită Cu exemplul multor opere de artă strălucitoare, ea a trezit gândirea imaginativă a privitorului, visul lui, nevoia lui de idealuri înalte În arta unei societăți socialiste dezvoltate, activitatea creativă creativă a oamenilor este principalul domeniu de cercetare , o sursă de inspirație pentru artist Calitatea invariabilă a celor mai bune lucrări, M Malyutin E G Amosova - Erou al Muncii Socialiste, filator, mentor al tineretului PAL , ulei A Levitin Maistru de electricieni B D Rogoza Ulei A Osipov Crescatori de cai Nopti Albe Ulei X Yakupov Frumusețile Chelny (KamAZ) Ulei Acoperirea temei muncii înseamnă a arăta o nouă atmosferă morală, un nou mediu de producție, care este rezultatul dezvoltării socialiste și ea însăși, la rândul său, influențează formarea personalității unui contemporan Mediul de producție este un concept complex, care absorb mult Desigur, nu în ultimul rând include lumea tehnologiei moderne, performanțe înalte , mecanisme confortabile și frumoase În cadrul expoziției, privitorul a văzut o serie de lucrări în care artiștii s-au apropiat de înțelegerea estetică a acestei noi „lumi obiective” a erei noastre Ei găsesc soluții plastice care le permit să înțeleagă legătura dintre mecanismele temporare, născute din era progresului tehnologic, și natura eternă Te gândești la asta lângă picturile lui K Dobrais „Gaoduct „Asia-Center”, N Erypeva „Schimbare”, E Iltner „În câmpurile Letoniei” Și cel mai important: în această lume a construcțiilor moderne și a naturii, omul domină În mod involuntar, îmi vin în minte mostre din arta clasică a Renașterii, în care o persoană nu s-a pierdut printre arhitectura frumoasă și natura captivantă Suntem departe de analogii directe Însuși principiul căutării unor soluții compoziționale și plastice suficient de flexibile, „sensibile” pentru a exprima trăsăturile lumii văzute de artist, în care activitatea umană și viața devin inseparabile de realizările progresului științific și tehnologic, pare interesant și rodnic La urma urmei, este important să arătăm „separarea” tehnologiei și omului și relația lor Tradiția indisolubilității plastice, a indivizibilității procesului de producție și a omului, atât de ferm înrădăcinată în gândirea artistică , își dezvăluie limitările în arătarea lumii industriei Se pare că abordarea lui N Eryshev și K Dobrais asupra acestui subiect deschide posibilități mai largi Artiștii sovietici au conștientizarea și sentimentul profund că munca într-o societate socialistă dezvoltată este frumoasă, în primul rând datorită atitudinii conștiente și inspirate a muncitorului față de munca sa, a simțului colectivismului Tabloul lui E Iltner „Mowing Time” dezvăluie poetic tocmai această proprietate a activităților noastre zilnice În înfățișarea unei fete care se îndreaptă spre privitor, în spațiile deschise ale pajiștilor și ale cerului, în gama luminoasă de culori, se întruchipează caracterul uman roditor al creației de muncă Conștiința și sentimentele privitorului sunt umplute cu ea, deschise cu bucurie în imaginea imaginii V Sumarev Curând Martie Ulei propriu, aproape, dragă Patosul înalt al muncii, responsabilitatea morală a muncitorului sunt glorificate în pictura de M Savitsky „Grain” Complet diferită în ceea ce privește principiile plastice de soluție, structura figurativă internă, care se distinge prin claritatea clasică, pictura „Pescarii” a lui O Filatchev se apropie de pânza lui Savitsky cu unele caracteristici generale de viziune asupra lumii în evaluarea calităților morale ale unei persoane care lucrează Înțelegerea poetică a proceselor de muncă, în special a muncii de pe teren, a fost întotdeauna caracteristică artei sovietice La expoziție, această linie a fost întruchipată într-o serie de lucrări, inclusiv picturile lui I Zarin „Plantăm grădini”, V Russu-Choban „Pământ și oameni”, V Zagonek „Dimineață geroasă”, A și S Tkachevyh „Este timpul pentru fân ”, B Chelidze „Munca rurală”, A Beishenova „Ei poartă bumbac”, A Osipova „Crescatori de cai Nopți Albe”, S Rinchinov „Păstori” și multe alte lucrări dezvoltarea și îmbogățirea radicală asociate cu creșterea intelectuală și spirituală fără precedent a individului Desigur, un loc proeminent la expoziție a fost ocupat de tema științei și cercetării spațiale Ea are multe aspecte ale vieții Una dintre ele este cooperarea internațională a oamenilor de știință Picturile „Cei cinci eroici ” de F Reshetnikov, „Prima întâlnire „Soyuz” și „Apollo” de Y Pokhodayev Combină sarcina de a crea un sentiment romantic de zbor interstelar cu un început jurnalistic În pictura lui O Vukolov „Omul de pe planeta albastră” apariția unui contemporan, un pionier al spațiului este comparată expres cu întinderile ademenitoare ale universului, a cărui înțelegere dezvăluie o nouă frumusețe atât în om, cât și în construcția lumii Patosul cunoașterii necunoscutului, puterea forțelor naturale sunt prezente în gravurile locuitorului din Riga I Helmut din seria „Everyday Scientists”, în foile grafice ale estoniei A Burganov Pe terenuri noi Cupru Nu cu mult timp în urmă, au apărut lucrări separate în care, într-un fel sau altul, patriarhia a fost idealizată în viața și munca țăranilor, pescarilor, crescătorilor de vite și vânătorilor În interpretarea imaginilor lor, a fost adusă în prim-plan o anumită eternitate, imuabilitatea personajelor, departe de procesele active, intense și adesea dramatice ale timpului nostru Cel mai bun răspuns la astfel de lucrări sunt picturile, sculpturile, foile grafice, în care înțelepciunea populară acumulată de-a lungul secolelor este arătată în maestrul său viu A Kyutta „Observatorul” Există anumite merite în alte lucrări dedicate științei Cu toate acestea, acest subiect poate și trebuie abordat într-un mod mai multifațetat și mai plin de sânge, în bogăția conflictelor psihologice, a conflictelor morale și a victoriilor Știința există nu doar în interiorul zidurilor unificate ale laboratoarelor, ci într-un mediu social specific, refractând natura socială a conștiinței umane în sine Mai avem puține lucrări în care tipul de om de știință sovietic al anilor ai secolului XX , complexul și saturat de diverse probleme umaniste și manifestări ale vieții echipelor de cercetare științifică, să fie arătat pe deplin și profund La vremea II P Konchalovsky, a cărui aniversare a de ani a fost sărbătorită anul acesta, a notat în caietul său: „Cel mai important lucru în artă este simțul artistului asupra lumii, pe care îl transmite publicului prin munca sa Această atitudine determină calitatea muncii Deci, atitudinea poate fi: subtilă, vulgară, banală, profundă, rece, arzătoare Acesta este un moment important în artă” Atitudinea omului față de lume se manifestă clar în atitudinea lui față de natură Înțelegem din ce în ce mai clar că interacțiunea noastră cu mediul este încărcată cu Citat conform cărţii: T Semenova Konchalovsky M , Art , , p chiar viitorul omenirii, posibilitatea de a ne realiza planurile și visele captivante În activitățile sale zilnice, o persoană se dezvăluie ca un proprietar sârguincios al resurselor naturale sau un muncitor temporar risipitor Principiile etice și estetice sunt deosebit de apropiate și inseparabile aici Prin urmare, dorința multor artiști de a ne arăta natura este de înțeles nu doar ca o priveliște frumoasă sau un loc plăcut pentru o excursie de duminică în afara orașului, ci ca o sursă de sentiment estetic, un organism viu care necesită o abordare morală În caz contrar, rămâne un „lucru în sine” și nu aparține cu adevărat umanității noastre În raportul său la Congresul al -lea al PCUS, secretarul general al Comitetului Central al PCUS, tovarășul L I Brejnev, a subliniat importanța temei isprăvii poporului sovietic în Marele Război Patriotic în arta sovietică N Gyulikekhvyan Pâine Roby din satul Mravyan Mas lo A Mylnikov Zi lumina Ulei T Salahov Scenografia pentru opera de U Gadzhibekov „Ker-ogly” Pătrat Actul Vopsele acrilice Evenimentele Marelui Război Patriotic se îndepărtează din ce în ce mai mult de noi în timp Dar interesul artiștilor pentru ea nu numai că nu slăbește, ci se intensifică Acest lucru este determinat de semnificația cu adevărat universală a victoriei poporului sovietic asupra fascismului Se bazează pe adevărul indestructibil și atractiv al ideilor comunismului, pe înțelepciunea și puterea organizatorică a partidului și pe eroismul poporului sovietic Acest conținut umanist extraordinar de valoros nu poate fi pe deplin cunoscut și epuizat figurativ de către una, chiar și o lucrare foarte talentată, de către o generație de artiști Dezvăluindu-se nouă în noi aspecte pe măsură ce propria noastră experiență spirituală crește, ea continuă să-și păstreze relevanța vie, puterea efectivă a unui exemplu, farmecul său moral sublim Dorința artiștilor noștri în imagini monumentale și etice de a întruchipa măreția morală, tăria spiritului, venită din adâncurile conștiinței oamenilor, se manifestă din ce în ce mai clar Aceste idei au fost exprimate clar în cadrul expoziției în pânzele monumentale ale lui A Mylnikov și A Lutfullin Profunzimea și complexitatea experiențelor umane asociate cu data semnificativă de mai, diversitatea personajelor și destinele vieții oamenilor sunt amintite de un tablou interesant și ambiguu de E Moiseenko „ mai” Tema Marelui Război Patriotic este indisolubil legată de temele patriotismului sovietic și solidaritatea internațională a oamenilor muncii, luptători pentru un viitor mai luminos pentru întreaga omenire Cu cât artistul pătrunde mai adânc în problemele ideologice și morale ale marilor bătălii din trecut, cu atât privitorul percepe mai viu legătura organică dintre testamentele primilor comunari, isprăvile soldaților-eliberatori sovietici și lupta de astăzi pentru pace, progresul social și libertatea popoarelor În mod firesc, dezvăluirea unor mari idei sociale implică întruchiparea lor creativă perfectă, creșterea aptitudinilor profesionale a artistului Nu este vorba despre abilitățile de desen școlar, deși au nevoie și de o pregătire constantă Vorbind de pricepere profesională, ne referim, în primul rând, la priceperea designului creativ O problemă adevărată, interesantă, clar pusă, duce la o soluție corectă, plastic originală, care entuziasmează privitorul Tovarășul L I Brejnev, secretarul general al Comitetului Central al PCUS, tovarășul L I Brejnev, de la tribuna Congresului XXV, evaluând activitatea creativă a maeștrilor de artă sovietici, a remarcat că în lucrările create în țara noastră în ultimii ani, „ din ce în ce mai mult, și cel mai important, mai profund, rezonează cu ceva principal, esențial cu care trăiește țara, care a devenit parte a destinelor personale ale poporului sovietic Aceste cuvinte pot fi pe bună dreptate atribuite celor mai bune care au fost create în domeniul artelor plastice Puterea de afirmare a vieții a artei sovietice și problema școlii de artă L Shepelev Prorector al Institutului de Artă de Stat din Moscova V I Surikova Acum, cea mai interesantă problemă este relația dintre artă ca proces creativ independent și școală de artă Aceasta este, în primul rând, legătura dintre arta profesională sovietică și școala de artă Acum, acest lucru este deosebit de acut Și una dintre cele mai importante sarcini cu care se confruntă școala superioară de artă astăzi este reorganizarea procesului educațional, combinarea legile imuabile ale școlii superioare de artă și pregătirea tinerilor maeștri de primă clasă pentru creativitate independentă, adică introducerea unui element creativ în procesul de învățământ al instituțiilor de învățământ superior Trebuie remarcat faptul că artiștii cu cea mai înaltă calificare creativă, artiștii creativi, sunt pregătiți de două instituții de învățământ ale Uniunii Sovietice Acestea sunt Institutul de Pictură, Sculptură și Arhitectură din Leningrad, numit după I E Repin și Institutul de Artă de Stat din Moscova, numit după V I Surikov Alte instituții de învățământ superior din țară de profil similar formează într-un fel sau altul artiști de arte aplicate sau artiști-profesori, creatori de modă Un întreg sistem de educație artistică face posibilă pregătirea artiștilor pentru cele mai diverse sfere ale economiei naționale Dar este dincolo de scopul acestui articol să atingem întregul sistem de educație artistică; să ne oprim doar asupra unora dintre principiile care stau la baza educației artistice, care sunt urmate * de două universități de artă din țară - Leningrad și Moscova În primul rând, trebuie subliniat că principiul unui studiu profund și cuprinzător al vieții în toate manifestările sale, un studiu serios al naturii într-o instituție de învățământ este principiul principal care este stabilit în școala de artă sovietică Mai mult, acest principiu se bazează pe o legătură integrală cu tradițiile Tradițiile nu trebuie înțelese ca ceva arhaic, din trăire; există tradiții de căutare, tradiții de inovare constantă și tradiții de legătură cu arta națională, populară , cu arta realistă progresivă Aceste tradiții și legătura dintre ele sunt foarte importante pentru școala de artă Loialitatea față de studiul naturii a ajutat la crearea unor lucrări de neuitat care ne entuziasmează până astăzi Astăzi pe ordinea de zi se află soluția problemei unei îmbinări organice a legilor de nezdruncinat ale școlii și ale creativității artistice Această problemă urgentă cu care ne confruntăm în cursul reelaborării curriculei și curriculei determină bazele metodologice ale școlilor de artă de astăzi Șase ore pe zi, studenții noștri lucrează la desen, pictură și sculptură Li se dau sarcini de învățare complet precise și complexe Maeștrii noștri, artiștii de seamă, profesorii institutului nostru încearcă să infuzeze sarcini creative în aceste sarcini educaționale, uneori, poate, dincolo de puterea unui student Dar cu o astfel de formulare a problemei are loc creșterea tânărului artist Atunci când în fața lui apar dificultăți, pe care trebuie să le depășească singur, în mod creativ, abia atunci va exista mișcare înainte, abia atunci va fi evidentă creșterea profesională a viitorilor maeștri Dacă ne limităm la sarcini bine-cunoscute, manuale , atunci rezultatele vor fi limitate și slabe Ar fi greșit să spunem că toate problemele noastre au fost rezolvate Aceste probleme abia acum încep să deschidă noi orizonturi în viața institutului nostru Deci, la facultatea de sculptură, în anul IV există o sarcină educațională specială: modelul nud și draperii Pe lângă sarcina imediată pe care o prevede programul : combinația dintre un corp gol și draperii - un costum modern (deoarece oamenii moderni poartă haine moderne și trebuie să rezolvăm problemele conexiunii organice a plasticității figurii și hainelor moderne ), problemele creării unei imagini artistice și plastice sunt în curs de rezolvare Aceasta este o încercare de a crea o imagine Și pentru o sarcină de învățare, chiar și o încercare înseamnă deja foarte mult Al doilea exemplu: în atelierul lui T T Salakhov, o producție-portret educațional În general, cea mai obișnuită producție care există de la an la an Dar când sarcina este stabilită pentru a crea un portret într-o situație și un cadru specific, într-un interior anume, atunci sarcina educațională de a sculpta capul se dezvoltă în sarcina de a crea o imagine artistică cu drepturi depline Aceasta este o încercare de a rezolva imaginea Iar tabloul - lucrarea de diplomă - este rezultatul creativității artistice a elevului, un indicator al nivelului pregătirii sale profesionale După cum a spus marele artist rus Alexander Ivanov, „un tablou este stația finală pe calea artistului” Dar drumul artistului până la stația finală este calea studiului constant al naturii Și dacă un tânăr artist nu trece prin acest studiu scump, nu va putea veni la stația finală - imaginea Un student învață cu noi timp de șase ani, iar ultimul an de studiu este prima lucrare independentă - o diplomă Timp de șase ani, institutul pregătește studentul pentru creativitate independentă Și pentru a atinge cu succes acest obiectiv, este necesară o căutare constantă de noi căi și mijloace Și una dintre ele este noile sarcini educaționale și setări educaționale, combinând implementarea curriculum-ului cu o sarcină creativă complicată Și în acest caz, este imposibil să separăm procesul educațional de creativitate Este imposibil să ceri doar îndeplinirea unei sarcini de învățare, uitând de creativitate Aceeași sarcină nouă a fost stabilită și în atelierul de afișe al institutului nostru, condus de N A Ponomarev Nu numai poporul sovietic, ci toată omenirea progresistă a sărbătorit cea de-a -a aniversare a Victoriei în Marele Război Patriotic din - În cadrul atelierului de afișe, au decis să provoace elevii să creeze nu doar un poster dedicat acestui eveniment, ci și o natură moartă pe această temă A fost o sarcină nouă în cadrul antrenamentului În conformitate cu această sarcină, natura moartă a depășit o combinație de anumite obiecte și a devenit o operă de artă dedicată temei actuale a Marelui Război Patriotic În acest caz, a fost o natură moartă a obiectelor din acea vreme - arme, căști, pardesiuri Era o natură moartă - o amintire a acelor zile, iar această sarcină a fost rezolvată de studenți care nu cunoșteau războiul A fost noroc în procesul de îmbunătățire creativă Există o altă sarcină în acest atelier - grisaille, adică un desen de ton Sarcina a fost să înfățișeze două figuri în interior O astfel de sarcină este stabilită și rezolvată anual de către elevi în sala de clasă a institutului nostru Dar detaliul evaziv al acestui decor ne-a făcut să vedem nu numai sarcina educațională, ci și o nouă înțelegere a arhitecturii interioare, combinarea ei cu plasticitatea figurilor - toate acestea au îmbogățit sarcina educațională; exemple sunt puține până acum, dar chiar și cele date dau speranță că problemele ridicate vor fi rezolvate într-un fel sau altul și rezolvate cu succes Aș dori să mă opresc asupra muncii absolvenților noștri O diplomă este răspunsul la întrebarea pe care o școală superioară o pune în fața absolvenților săi Recent, la Moscova a avut loc o expoziție de lucrări de diplomă din ultimii trei ani Expoziția a dovedit corectitudinea principiilor învățământului nostru superior Acolo au fost prezentate diplome a universităţi ale ţării În ianuarie, această expoziție a fost expusă la Leningrad Artiștii a căror lucrare este prezentată la această expoziție diferă atât prin percepția asupra vieții, cât și prin stilul lor creativ, cât și prin soluționarea temei Însă este îmbucurător că toți s-au orientat către subiecte mari: Marele Război Patriotic, astăzi este tema creației Aceste teme au atras cea mai apropiată atenție a tinerilor artiști De menționat că au fost întruchipate la un nivel înalt, dacă putem vorbi despre aptitudinile profesionale ale tinerilor artiști care tocmai au intrat în viață Și această expoziție ne-a permis să ne convingem de rezultatele reale creative ale muncii absolvenților Mai există o problemă importantă care ar trebui să fie rezolvată de institut: cum se trece de la sarcina de instruire privind compoziția la implementarea tezei Acest lucru este valabil pentru toate facultățile: facultatea de pictură, facultățile de sculptură și grafică, deoarece în mod constant, în fiecare sarcină de curs, rezolvă aceleași sarcini ca la diplomă, au cel mai mare succes în realizarea acestei grafice, deoarece au întotdeauna grafică arte în punerea în aplicare a temei de curs sarcină, iar studentul la diplomă rezolvă aceleași probleme, dar cu cerințe mai mari Însă pictorii au un decalaj între diplome și studiile pe care le fac în fiecare an Acestea sunt compoziții mici, adesea brute în execuție, care nu se regăsesc pe subiect și dintr-o dată elevul are nevoie imediat să creeze o pânză largă, cu drepturi depline în ceea ce privește structura ideologică și figurativă Și uneori nu este pregătit pentru acest examen Acum există o astfel de idee încât în al cincilea an să dea așa-numita imagine mică, lucru pre-diplomă, care ar fi o legătură între compoziția cursului și teza Este greu de spus cum se va face acest lucru, dar ne-am propus o astfel de sarcină Același lucru este valabil și pentru Facultatea de Sculptură Mai este și problema scalării Compozițiile pe care studenții le fac în fiecare an sunt lucruri mici ( - de centimetri), dar trebuie să treacă la rezolvarea formei finisate clasic în dimensiune completă sau dimensiune mare, iar studentul absolvent nu poate face față dimensiunii lucrării date, și, prin urmare, pierderile sunt naturale Și aici, probabil, ar trebui introdusă un fel de temă intermediară în anul al cincilea, care să permită elevilor să treacă în mod logic de la o schiță mică la o lucrare la scară largă Cum pregătește institutul un tânăr artist pentru munca creativă independentă? Institut V I Surikov și universitățile cu profil similar rezolvă o sarcină foarte dificilă - formarea unui artist-compozitor, și nu doar a unui artist-interpret, chiar și a unui virtuoz Și nu avem dreptul să pregătim un simplu executor al planurilor altcuiva Trebuie să pregătim artistul creativ În consecință, compoziția devine în mod natural principala disciplină academică într-un institut de artă Studiul vieții Cum se întâmplă cu studenții institutului nostru? În primul rând, studentul începe anul universitar lucrând la întreprinderi și fabrici din Moscova, colectând materiale pentru viitoarea sa activitate creativă Și încheie anul universitar cu o excursie pentru a practica în diverse părți ale Uniunii Sovietice și în străinătate Uniunea Artiștilor din URSS ne oferă aici un mare ajutor , oferind o oportunitate unui tânăr artist , un student de a merge la BAM, Nurek, KamAZ și alte șantiere importante din țară pentru a colecta materialul vital necesar, pentru a obține acele impresii vii de care va avea atât de nevoie pentru a lucra în continuare Acum avem ocazia să trimitem în mod regulat studenți la baza noastră de creație din Crimeea, în orașul erou Kerci Un șantier de reparații navale, peștele și agricultura, săpăturile arheologice, oameni minunați, originalitatea peisajului fac posibilă nu numai cunoașterea pe deplin a vieții, ci și îndeplinirea cu succes a sarcinilor educaționale necesare Deci, de exemplu, studiul plein air, care îmbogățește fără îndoială soluția pitorească a sarcinilor educaționale Iar ultimul lucru care trebuie remarcat în procesul de educare a unui artist creativ este implicarea tinerilor artiști în activități expoziționale active Mi se pare că acest lucru este foarte important Artistul trebuie să fie gata să întâlnească publicul, gata să fie responsabil pentru opera sa, să fie responsabil pentru viitorul artei, pentru că el este creatorul acesteia Întâlnirea cu publicul este un stimul suplimentar atât de important în activitatea educațională cu elevii , încât încercăm să oferim elevilor o astfel de oportunitate mai des și să-i pregătim pentru această întâlnire Aranjam constant expozitii la institutul nostru, la intreprinderi, la fabrici din regiunea noastra, organizam expozitii in locurile in care studentii fac stagiu, unde lucreaza Și printre această lucrare expozițională există și un concurs pentru cea mai bună lucrare creativă a elevilor Datorită Uniunii Artiștilor din URSS, am avut ocazia să organizăm un astfel de concurs în fiecare an, până astăzi - în fiecare an în ultimii zece ani Aceste competiții sunt dedicate zilelor lui Lenin Concursul acoperă o gamă largă de subiecte În prezent, a apărut ideea de a organiza un concurs pentru cea mai bună compoziție a anului, pentru a include în acest concurs, alături de tema lui Lenin, cele mai presante subiecte ale zilelor noastre Deci este anul celui de-al XXV-lea Congres al PCUS, iar este anul împlinirii a de ani de la Marea Revoluție Socialistă din Octombrie Concursul va aborda, de asemenea, temele artei , atât interne, cât și străine Rezultatul competiției este o expoziție Din nou - o întâlnire cu publicul, cea mai importantă întâlnire, pentru care tânărul artist se pregătește constant, studiind la Institutul de Artă de Stat din Moscova V I Surikov Dinamica dezvoltării educației artistice O Sokhadze O schimbare în lumea exterioară și psihologie necesită o nouă organizare a mediului material și spiritual al unei persoane, în armonie cu care toată experiența obiect-spațială, socială și spirituală este obiectivată și proiectată în unitate, și tot ceea ce în această experiență și prin intermediul această experiență acționează ca o expresie a idealurilor societății Imaginea artistică care ia naștere pe baza unei astfel de abordări sintetice are o structură cu mai multe fațete și necesită o universalitate cu adevărat renascentist din partea artistului În același timp, mijloacele și posibilitățile tipurilor de creativitate artistică nu rămân neschimbate, ci, dimpotrivă, au o tendință pronunțată de a se integra în realizarea scopului, întrucât evoluția profesiilor de creativitate artistică se produce prin adaptare la nevoile sociale și nevoile societății, în special, la nevoile de organizare a mediului mediu Versatilitatea sarcinilor care apar în implementarea proceselor moderne de organizare a mediului necesită unitatea tuturor sferelor creativității artistice Limitarea profesională și izolarea în sfera propriilor sarcini profesionale este principalul dezavantaj al educației artistice moderne Adesea observăm o lipsă de înțelegere nu numai a sarcinilor, ci și a limbajului formal-spațial al diferitelor tipuri de activitate artistică, care este în esență aceeași în direcția sa Recent, a existat o tendință în universitățile de artă din țară de a se concentra pe creația complexă de lucrări Aceasta este, fără îndoială, o efort corectă, progresivă, dar nu a fost suficient dezvăluită sau, mai degrabă, doar o parte a problemei globale a fost rezolvată Fiecare universitate are propria sa organizare structurală a procesului de învățământ, în care integrarea între diverse specializări în cadrul unui anumit tip de artă este larg reprezentată (rezultatul este o specializare restrânsă) Sarcina este de a se asigura că organizarea structurală a unei universități de artă este orientată spre crearea întregii lumi obiect-spațiale pe baza unei gândiri complexe, sintetice Avem nevoie de o integrare amplă, bazată pe o singură organizare structurală, între diferitele tipuri de creativitate artistică, care, ca urmare, să facă posibilă producerea unui specialist cu un profil larg Optimizarea procesului de învățământ, noile teorii pedagogice duc la ideea posibilității de a lua în considerare zonele funcționale ale universităților de artă în strânsă legătură cu domeniile corespunzătoare ale vieții publice O soluție cuprinzătoare pentru organizarea mediului și realizarea în practică a sintezei materiale și artistice care ia naștere pe această bază trebuie să fie Articolul este tipărit în ordinea discuției lucrează cu viitorii artiști deja între zidurile învățământului superior Arii diferite de cunoștințe - socio- culturale, estetice, psihologice, design - trebuie combinate într-un sistem coerent adecvat pentru transfer în procesul de învățare Unificarea funcțiilor artistice, educaționale și sociale a determinat direcția de dezvoltare a universităților de artă - dezvoltarea unor structuri complexe în care calitatea noii organizații contribuie la formarea specialiștilor în creativitatea artistică a noii formații Un proces cu drepturi depline de educație artistică este astăzi de neconceput în cadrul unui singur profil, deoarece pentru a obține specialiști cu un profil artistic larg este necesară o organizare structurală ramificată, în care să fie reprezentate toate sferele activității artistice De o importanță deosebită este definiția generală a conceptului de generalist, care ar trebui să stea la baza dezvoltării „modelelor” de astfel de specialiști și a noilor programe de studii Modelul cu semnificație profesională a unui specialist cu un profil artistic larg presupune formarea unui specialist care participă la atingerea unui scop comun - organizarea unui mediu subiect-spațial și spiritual, care știe să pună și să rezolve probleme de ordin științific și practic natura, care a primit o pregătire universală în domeniul artelor plastice și spațiale Din momentul în care începem să gândim și să teoretizăm despre unele dintre componentele unei profesii, ne putem îndepărta de la învățarea unui meșteșug, care a fost practica predării până de curând Trebuie începută o predare mai constructivă, constând din cursuri teoretice cu exerciții practice și care să includă o sinteză care oferă bazele științei, artei și industriei Cerințele moderne pentru artiști fac necesară dezvoltarea unui program versatil pentru formarea lor profesională Conceptul de pregătire a unui artist ar trebui să fie sintetic , cuprinzând întregul mediu al vieții unei persoane Pe baza nevoilor analizate în realizarea unui model de specialitate, se pot dezvolta forme care să satisfacă aceste nevoi În primul rând, este legătura dintre studiu și cercetare Eliberarea generaliştilor necesită o nouă abordare a organizării cercetării ştiinţifice în învăţământul superior Cerințele specifice profesiilor artistice și sistemelor de educație artistică dictează necesitatea introducerii cercetării în sistemul educațional a problemelor de organizare a mediului Arta de a crea un mediu și organizarea lucrărilor artistice și de design conexe ar trebui să fie determinate de principii estetice dezvoltate, o abordare creativă a problemelor Această abordare se exprimă nu numai într-o capacitate profundă de a înțelege creativ funcțiile și construcțiile elementelor spațiale, ci și de a organiza mediul spiritual necesar Proiectarea mediului ar trebui să se bazeze pe un studiu preliminar profund al proceselor care au loc într-un obiect dat , relațiile și funcțiile acestora Pe baza analizei celor mai importanți factori — caracterul fizic, psihofiziologic — se dă răspunsul la cerințele care asigură soluția corectă a mediului proiectat Cercetarea științifică în structura activității este un program detaliat care conține informații despre obiectul organizat Organizatorul mediului trebuie să fie capabil să elaboreze un astfel de program - acesta este unul dintre aspectele educației sale Procesul de cunoaștere trece aici prin diferite faze - de la formularea întrebării la identificarea ei , de la intuitiv la metodologic, de la relația dintre general și particular De fapt, o astfel de cercetare este o legătură foarte importantă între teorie, practică și predare Întrucât organizarea științei în învățământul superior este legată de optimizarea nivelului de învățământ superior și de crearea celor mai favorabile condiții pentru activitatea creativă, considerăm că este necesară organizarea unor departamente de cercetare în complexele universitare care să permită cercetări științifice serioase incluse organic în procesul educațional Pe baza acestor departamente, studenții vor fi capabili să se angajeze în lucrări de cercetare, experimentale , de proiectare, lucrări complete și teze pe subiecte de actualitate Elevii vor fi capabili să participe la proiectarea reală, cercetarea experimentală și modelarea obiectelor din mediul subiect-spațial, să dobândească abilități de organizare a mediului Atragerea de profesioniști talentați pentru a pregăti personal tânăr va apropia procesul educațional de nevoile reale, ceea ce va permite absolvenților universităților de artă să se alăture organic activităților practice Schimbările în procesul de predare și educație și progresele în domeniul științei și tehnologiei pun sarcini noi și mai complexe pentru pedagogie, care trebuie rezolvate în viitorul apropiat O luare în considerare în timp util a nevoilor viitoare va face posibilă, dacă este necesar, schimbarea temelor studiate ca principale în diferite departamente de educație și cercetare Identificarea modelelor de specialiști semnificative din punct de vedere profesional, restructurarea procesului de învățământ, introducerea metodelor moderne de predare, dezvoltarea cercetării științifice , coordonarea formării în noi specialități , a cărei necesitate apare inevitabil în procesul de urbanizare - toate aceste sarcini vor fi rezolvate și planificat de departamentele de cercetare Astăzi, universitățile se confruntă cu o problemă destul de dificilă - adaptarea nevoilor educaționale la nevoile schimbate Educația nu trebuie doar să țină pasul cu nevoile tot mai mari ale schimbării, dar școlile înseși trebuie să răspundă cerințelor vieții Pentru a îndeplini această dublă sarcină, este necesară coordonarea sistemului de educație cu nevoile practicii Principalul subiect al cercetării științifice în universitățile de arte este dezvoltarea problemei organizării lumii obiective umane Dar lumea obiectivă nu are viață proprie, este un produs al producției Contribuția concretă a universităților de artă la întărirea în continuare a legăturilor cu producția ar trebui să fie extinderea activității profesorilor, profesorilor și studenților din laboratoarele fabricii, care să urmărească dezvoltarea posibilelor opțiuni de organizare a mediului de producție, crearea condițiilor favorabile creșterii productivității muncii și îmbunătățirii calitatea produselor Cursul practic este cea mai importantă condiție prealabilă pentru implementarea procesului de lucru colectiv Este îndreptat în mod deliberat împotriva diletantismului practic al noii generații artistice Adevăratul său scop este de a atinge versatilitatea cunoștințelor prin dezvoltarea de noi forme de practică industrială incluse în curriculum, sinteza predării artelor plastice cu disciplinele științifice, tehnice și economice necesare Legăturile strânse dintre educație și educație și practica industrială determină în mod decisiv organizarea unui nou profil al învățământului superior Noua structură organizatorică a universităților de artă oferă oportunități obiective pentru unitatea ulterioară a teoriei și practicii, studiului și cercetării, educației și educației Dar, în ciuda aspectelor pozitive uriașe din această parte importantă a organizării procesului de învățare, principalul lucru în această chestiune este să nu vă abateți de la orientarea corectă Universitatea nu trebuie să se lase dusă de sarcini reale, oricât de interesante ar fi acestea - practica ar trebui să fie un partener care să împartă funcțiile procesului educațional, funcțiile de educare a viitorilor profesioniști; dar în niciun caz nu trebuie să folosim instituțiile de învățământ în mod unilateral, în interese profesionale înguste Entuziasmul excesiv pentru sarcini reale poate duce la o încălcare a succesiunii metodologice a sarcinilor și, cel mai important , a bazei metodologice, fără de care procesul educațional este de neconceput În același timp, lipsa de legătură între teorie și practică, care are loc chiar și în universitățile de artă autohtone, creează un anumit pericol pentru studenți Astfel, ei trebuie să treacă printr-o întreagă perioadă pregătitoare fără a acoperi problema în toată diversitatea ei La complexele de artă, este necesar să se creeze o bază extinsă de pregătire și producție, care, în combinație cu practica industrială, va oferi cunoștințele practice necesare, care sunt importante pentru formarea unui generalist Pentru experimente se pot folosi ateliere, șantiere, terenuri de antrenament, zone de antrenament și producție, care sunt baza practică a complexului de artă Educația în ei, acoperind aspectele practice ale creativității artistice, va sta la baza erudiției odinioară exterioară a studenților, va forma în ei aptitudinile și orientarea profesională în viitoarea specialitate În concluzie, ajungem la concluzia că pregătirea care vizează absolvirea unui specialist cu un profil artistic larg nu poate fi efectuată decât sub forma unei pregătiri teoretice, practice și metodologico-critice cu mai multe fațete, care vă permite să stăpâniți independent inovațiile și, la rândul său , , introduceți lucruri noi în activitatea practică Astfel, cerințele pentru educația artistică din țară au determinat necesitatea îmbunătățirii structurilor universităților de artă, necesitatea unei dezvoltări ample a bazei materiale și tehnice, îmbinarea studiului, științei și practică, organizarea zilnică a procesului de învățământ și planificarea pe termen lung pentru dezvoltarea educației artistice Pentru aceasta , este necesar să se creeze complexe multidisciplinare, care, prin structura lor, sunt chemate să implementeze un sistem și metode de predare care să îndeplinească toate cerințele pentru educarea unui artist cu drepturi depline și de profil larg Despre război și victorie Note din expoziția retrospectivă de lucrări de diplomă I Blyanova Printre numeroasele expoziții dedicate aniversării a de ani de la Victoria poporului sovietic în Marele Război Patriotic, aceasta, care a fost deschisă în zilele aniversare la Leningrad în Muzeul Academiei de Arte URSS, a avut o semnificație și o semnificație aparte Tineri pictori, sculptori, graficieni, arhitecți din diferite generații povestesc despre timpul dur al războiului, despre eroismul înalt și bucuria strălucitoare a victoriei Așa este – tineri artiști, pentru că expoziția „Marele Război Patriotic în lucrările de absolvire ale institutelor care poartă numele I E Repin și V I Surikov” este compusă din lucrări de absolvire ale celor mai mari două universități de artă din țară, executate pe parcursul a treizeci de posturi - ani de război Atât la Institutul de Artă de Stat care poartă numele V I Surikov din Moscova, cât și la Institutul de Pictură, Sculptură și Arhitectură din Leningrad, care poartă numele lui I E Repin, absolvenții au apelat de multe ori la subiecte militare Nu este o coincidență: atunci, în pragul maturității, desăvârșind ultima sa lucrare de student, tânărul artist simte în mod deosebit măreția isprăvii părinților săi și impulsul romantic și profunzimea durerii umane și optimismul profund născut din credinţa în nemurirea unei cauze drepte Tema războiului, una dintre cele mai importante, s-ar putea spune, teme sacre ale artei sovietice, se află constant în câmpul de vedere al tinerilor artiști și al profesorilor lor Aceasta este o dovadă convingătoare a maturității ideologice a școlii de artă sovietice, cetățenia înaltă a maeștrilor artelor plastice, care și-au luat asupra lor sarcina dificilă, dar nobilă și onorabilă de a educa tineretul nostru artistic Studenții de ieri - absolvenți ai universităților de artă gândesc diferit despre război și victorie, întruchipează aceste teme în lucrările lor în moduri diferite Dar este semnificativ faptul că, de-a lungul a treizeci de ani, toate aceste lucrări au apărut literalmente în toate atelierele - și printre studenții atelierului lui E E Moi Seenko, care au gravit către compoziții eroice cu mai multe figuri; iar printre elevii lui I A Serebryany și A M Gritsai, care sunt înclinați spre reflecțiile lirice, spre reflecția asupra destinelor umane ; iar printre elevii lui V M Oreshnikov luptă pentru psihologie și profunzimea căutărilor picturale Expoziția mărturisește în mod convingător că, în ciuda comunității incontestabile a programelor artistice și pedagogice dintre zidurile celor mai mari două universități creative din țară, noi artiști interesanți se declară constant, cu o viziune individuală asupra lumii, cu propriile interese și teme, dezvoltând în arta lor cele mai bune tradiții ale școlii de artă sovietice Un interes deosebit la expoziție sunt lucrările studenților absolvenți din anii și , care au devenit acum maeștri cunoscuți ai artelor plastice La sfârşitul anilor ' şi ' , tema militară a atras adesea acei studenţi care au venit după front la universităţi, oameni care şi-au adus în atelierele institutului experienţa lor grea militară, amintirea camarazilor şi o dorinţă arzătoare de a povesti experienţele lor Ei, soldații de ieri, au vrut să povestească despre război în așa fel încât să păstreze în lucrările lor semne vii ale vremurilor Cu spontaneitate, umor și mare acuratețe, V Valtsev arată momente obișnuite, non-eroice, ale vieții din prima linie în pictura sa „La bucătărie de lagăr” ( ) Simplitatea soluției, veridicitatea nesofisticată fac din această poză pentru noi un adevărat document al vremii Și chiar și atunci, în primii ani postbelici, alături de picturi, în care a predominat fixarea exactă documentată a realității , au apărut lucrări impregnate de dorința de a înțelege pe scară largă și de a generaliza experiența, de a povesti despre evenimente și personalități eroice, lucrări impregnate de patos civic înalt , reflecții despre trecut, prezent și viitor Un fenomen notabil în viața artistică de la sfârșitul anilor a fost pictura lui E Moiseenko „General Dovator” ( ) Într-o compoziție dinamică, plină de mișcare intensă , artistul dezvăluie una dintre cele mai strălucitoare pagini din perioada inițială a Marelui Război Patriotic Creând imaginea unui erou legendar, tânărul autor de atunci și-a amintit, fără îndoială, de Chapaev, Kotovsky și alți eroi ai războiului civil - impulsul eroic al personalității, susținut de o masă de oameni asemănători, este atât de puternic aici în același timp, situația istorică este transmisă de artist în mod viu, convingător, fiabil „General Dovator ” este, fără îndoială, una dintre cele mai izbitoare lucrări pe tema militară apărută în cadrul școlii de artă sovietice M Trufanov abordează oarecum diferit dezvăluirea imaginii celebrului erou al războiului partizan în pictura sa „Cartierul general al lui Kovpak” ( ) Un studiu atent al situației, obiecte ale vieții partizane recente au permis tinerei Armate de atunci să elibereze Novgorod ”( ) Detaliile vieții militare sunt legate organic aici într-o compoziție mare, în care mișcarea trupelor devine deosebit de expresivă pe fundalul celor distruși, dar chiar și în ruinele monumentelor maiestuoase ale orașului antic rusesc Alături de lucrări dedicate eroilor individuali sau evenimentelor din Marele Război Patriotic, printre diplomele acelor ani se numără și lucrări în care tema isprăvii militare este interpretată simbolic și general, în imagini ale unei mari forțe colective Începutul acestei linii a fost pus de celebra lucrare a lui A Mylnikov „Jurământul Balticii” ( ) Concepută ca bază pentru proiectare F Fiveysky Mai puternic decât moartea Gips autorul cu mare sinceritate și acuratețe să povestească despre Kovpak și asociații săi Un eveniment istoric memorabil care a jucat un rol important în cursul războiului - eliberarea Novgorodului - a devenit tema lucrării lui V Sokolov „Intrarea liniei roșii din Panteonul Gloriei Marinarilor”, această compoziție a devenit o lucrare independentă de mare putere expresivă Într-o pânză lungă, asemănătoare unei frize, artistul a surprins acest eveniment jalnic și maiestuos - jurământul marinarilor bufnițelor baltice peste corpul unui camarad căzut în luptă Cu toată generalitatea imaginilor, aduse de artist aproape la un sunet simbolic, ele sunt în același timp neobișnuit de concrete, frapând prin profunzimea caracteristicilor lor, unicitatea aspectului fiecăruia Și un erou puternic într-o vestă și un băiat tânăr și un luptător în vârstă cu o mitralieră - toți sunt oameni vii și concreti și, în același timp, unitatea impulsului interior face figurile lor monumentale, memorabile pentru lor putere eroică deosebită , caracterul colectiv al poporului Este interesant să privim această lucrare acum, la aproape treizeci de ani de la crearea ei Nu, aceste lucrări uimitoare, care impresionează cu adevărul vieții, nu încetează să emoționeze de-a lungul anilor, dimpotrivă, ele capătă o semnificație deosebită și puterea de persuasivitate artistică: gândirea creativă, inspirată a artistului și cunoașterea unui martorii oculari, participanții la evenimente sunt atât de fericit, organic combinați aici În acest rând se află binecunoscuta lucrare sculpturală a lui F Fiveisky „Mai puternic decât moartea” ( ) Și această compoziție cu trei cifre a unui tânăr maestru în acei ani este acum percepută nu numai și nu atât de mult ca o lucrare de diplomă - ea a intrat ferm în istoria artei sovietice ca una dintre cele mai strălucitoare lucrări pe temele Marelui Război Patriotic Trei imagini, trei oameni, trei grade de suferință, unite printr-un impuls inuman și o voință neîntreruptă - acestea Eroii Tebei nu sunt amintiți doar de mult timp, ci sunt inseparabili pentru noi de ideea eroilor fără nume, necunoscuți, pe care oamenii i-au numit cu jale și maiestuos - Soldații Necunoscuți Așadar, deja la începutul anilor și , printre lucrările tinerilor artiști, aceste trei linii principale au fost destul de clar conturate - de la dorința unei descriere documentară și exactă până la panorama unui eveniment istoric major și a unei soluții simbolice generalizate la tema eroismului şi datoriei militare În viitor, această ultimă linie a primit, poate, cea mai mare dezvoltare, însă, într-o refracție puțin diferită Tinerii artiști de la sfârșitul anilor - , oameni care cunosc războiul doar din povești și documente, încearcă în felul lor să înțeleagă și să înțeleagă isprava părinților Cunoașterea detaliilor specifice, impresiile grandioase ale martorilor oculari au făcut loc încercărilor de a înțelege diferite aspecte ale trecutului recent Din ce în ce mai mulți artiști tineri sunt ocupați cu tema „Omul și războiul”, personalitatea umană în condiții care necesită un efort fără precedent al tuturor forțelor Printre lucrările efectuate la Universitatea din Leningrad, grupul lucrări dedicate oraşului militar asediat M Nekrasov și-a numit pictura simplu: „În blocada” ( ) Și într-adevăr, la prima vedere, totul aici este simplu - o cameră rece, pe jumătate goală, în care oamenii aparent s-au mutat dintr-o casă bombardată, o sobă temporară ușor aprinsă , două persoane - o femeie într-o jachetă căptușită și un adolescent În ciuda nesemnificației exterioare a acțiunii, imaginea pare să fie plină de liniște vigilentă și de severitatea reală a atmosferei orașului asediat Poza lui A M Smirnov „Final ” ( ) Colorarea de pe pânză transmite cel mai bine aici starea de spirit a orașului din prima linie, unde „tramvaiul merge în față” Dintre lucrările legate de tema Leningradului asediat, este deosebit de memorabilă seria grafică a lui A Kharshak „Leningradul în blocada” Foaia cu imaginea unui copil rănit, care este inclusă în ea, este acum cunoscută lumii întregi: de la standul muzeului memorial Piskarevsky, oaspeții din Leningrad și locuitorii orașului sunt întâmpinați de ochii acestui băiețel rănit – sunt salutați să rămână pentru totdeauna în memoria posterității Tinerii artiști ai anilor și , reflectând diverse „fețe ale războiului”, abordează întotdeauna acest subiect cu mare respect și responsabilitate Tinerii autori au putut să vadă evenimentele din istoria recentă a poporului lor în moduri diferite D Oboznenko în tabloul Nightingale Night ( ) pare să reprezinte vizual liniile celui mai popular vals, înfățișând o noapte strălucitoare într-o pădure rusească strălucitoare Iar soldații obosiți, se pare, sunt nedespărțiți de această pădure, care i-a adăpostit în momente de scurtă odihnă, de natura lor natală Dacă putem vorbi despre picturi pictate într-o „o respirație”, o impresie cea mai puternică, o dispoziție care dă sens la tot ceea ce este reprezentat, atunci pictura lui Oboznenko a fost pictată exact așa Natura rusă apare complet diferită în filmul lui V Korkodym „Consolation” ( ) Puțin învăluit în ceață, un câmp retrăgându-se în depărtare Femeile sunt aici, pe miriște, înconjurând consătenul plângător Orizontul jos, monumentalitatea figurilor din prim-plan, generând asocieri cu fresca rusă, corespund exact structurii tabloului conceput de autor, dorinței sale de a arăta măreția și rezistența unei rusoaice în momentul cea mai grea nenorocire Vorbind despre expoziție, unde lucrările artiștilor aparținând, de fapt, unor generații diferite sunt prezentate una lângă alta, unde opera unui elev coexistă uneori cu munca unui profesor, este greu să numești toate numele, toate lucrări, lângă care, după o lungă gândire, stă publicul în picioare S-ar putea vorbi, bineînțeles , de binecunoscuta incompletitudine cu care sunt prezentate evenimentele războiului în sălile de expoziție ale Muzeului Academiei de Arte, se poate exprima, de exemplu, regretul serios față de cât de puține portrete de război eroi, participanți la evenimente, sunt în expoziție În acest sens, secțiunea de sculptură este cea mai pe deplin reprezentată Probabil, principalul lucru nu este acesta Este mult mai important ca tinerii artiști, care în esență fac primul pas în artă, să-și pună sarcinile cele mai serioase și să le îndeplinească cu succes Indicative în acest sens sunt lucrările Atelierului de pictură monumentală al Institutului din Leningrad, care de mulți ani a fost condus de A A Mylnikov În acest atelier, de regulă, se execută lucrări pentru un anumit obiect, cel mai adesea având o valoare memorială Deci, V Sukhov dezvoltă tema „Salutarea victoriei la Stalingrad” pentru centrul public din Volgograd, A Krylov proiectează fresca „Eliberarea lui Novgorod” amabil” pentru Muzeul de Istorie și Arhitectură al Rezervației Novgorod O sarcină dificilă s-a confruntat cu I Uralov, a cărui lucrare a fost destinată construirii Academiei de Arte Tema sa este cât se poate de apropiată de autor – „Milicia Academiei de Arte” ( ) Pe fundalul celebrei clădiri academice, unde deasupra intrării sunt înscrise cuvintele de neuitat „Arte libere ” , miliția studențească se adună înainte de a fi trimisă pe front Mulți dintre ei nu s-au întors la „arte libere” Numele lor sunt pe plăcuțele de marmură albă din clădirea Academiei Iar tânărul artist, care a absolvit același institut în ajunul împlinirii a de ani de la Victorie, pare să aducă un omagiu memoriei colegilor săi în vârstă care au luptat cu armele în mână pe fronturile de război, care au supraviețuit și castigat Istoria Marelui Război Patriotic este polivalentă și complexă, iar destinele oamenilor care i-au supraviețuit sunt, de asemenea, complexe Dar toate suferințele și necazurile nu ne permit să uităm pentru ce au luptat eroic poporul nostru și popoarele Europei înrobite de naziști Lucrările multor tineri artiști povestesc despre victorie Este semnificativ faptul că cele mai semnificative dintre ele au apărut în ultimii ani, când țara a sărbătorit de ani de la ruperea blocadei de la Leningrad, de ani de la grevele de eliberare împotriva fasciștilor din țările din Europa de Est și de ani a Marii Victorii Această victorie fericită și mult așteptată a fost văzută diferit de tinerii artiști D Levitin conduce privitorul în adâncurile Rusiei, în liniștea unei case goale de sat în pictura sa Noua mai ( ) Pacea și liniștea au venit pe pământ, dar durerea mamelor care nu și-au așteptat fiii după război a fost de neconsolat Și mai să înflorească în afara ferestrei, steaguri roșii să bată, oamenii umblă și se bucură de lume, oamenii sărbătorești se bucură - liniștea este aspră și sfântă în această casă Durerea maternă este plină cu curaj de o dramă înaltă într-o altă lucrare - relieful lui M Dzboev „În memoria fraților Kallogov” ( ) O Ponomarenko Apropo Ulei D Oboznenko noaptea privighetoarelor Ulei O altă lume, o lume dură tocmai acum luptă aprigă moartă, ne întâlnește în filmul lui O Ponomarenko „Victory” ( ) Un artist foarte tânăr (Oleg Ponomarenko s-a născut la trei ani după Victorie ) a găsit o mare forță interioară și vigilență care i-au permis să privească îndeaproape acești oameni obosiți de moarte, dar neînduplecați, fețele lor întunecate și afumate, șepcile și gimnastele lor complet dezbracate „E bine că băieții ne înțeleg!” spuse un bărbat cu capul cenușiu cu multe rânduri de șipci lângă această imagine Există într-adevăr un mare sens în aceste cuvinte și recunoașterea cursei de ștafetă live a generațiilor și confirmarea faptului că tinerii artiști, care se află în pragul unei vieți creative independente, se străduiesc să vorbească cu privitorul într-un limbaj sincer, simplu și curajos Așadar, nu este deloc întâmplător faptul că expoziția de lucrări de diplomă de studenți ale celor mai mari două universități de artă din țară a avut un succes atât de mare și a stârnit cel mai larg interes public Și nu întâmplător un tânăr artist va găsi succesul creativ tocmai atunci când nu se îndepărtează de subiectele ample și complexe dictate de modernitate , de un sentiment de implicare sinceră, profundă în evenimentele din istoria Patriei și de datoria civică a artistului Tema războiului , tema eroismului întregului popor, este una dintre cele mai importante, iar creația de lucrări despre Marele Război Patriotic va fi întotdeauna acordată celor mai înalte impulsuri spirituale ale artiștilor - profesori și studenți La cel de-al XXV-lea Congres al PCUS, tovarășul L I Brejnev, secretar general al Comitetului Central al PCUS , vorbind despre arta care reflectă tema Marelui Război Patriotic, a remarcat: „Recreând trecutul, educă patriotul sovietic, internaționalistul” Tezaurul artei sovietice conține multe exemple demne de a reflecta noutatea remarcabilă a realității noastre socialiste Construcția Niprogelor, entuziasmul și inspirația oamenilor din anii treizeci construind o nouă societate, sunt surprinse în desenele și gravurile în lemn magnifice ale celebrului grafician sovietic A Kravcenko; Seria de creion și gravurile Dneproges se disting prin amploare și amploare, fiabilitate și generalizare Artistul nu se oprește la fleacuri, enumerând sec ceea ce a văzut, ci își generalizează impresiile, încercând să transmită în planul foii întreaga măreție a construcției Un mare temperament și romantism disting seria de gravuri colorate „ZAGES” de I Nivinsky În foaia „Monumentul lui V I Lenin în ZAGES” ( ), artistul a reușit să-și transmită entuziasmul și admirația pentru scara gigantică a construcției Se poate spune că A Kravchenko, I Nivinsky și alți artiști ai acelor ani au pus bazele unei noi teme în arta sovietică - tema peisajului industrial Au propriii lor „cronicari” și complexe energetice moderne pe râurile siberiene, pe Volga Imagini luminoase și memorabile au fost create de artiști ruși care lucrează ca parte a unor grupuri creative create la inițiativa Uniunii Artiștilor din RSFSR în urmă cu mai bine de cinci ani Îndemnat de viața însăși, nou forma de muncă a artiștilor a apărut din dorința lor de a participa activ la viața oamenilor, de a crea o cronică artistică a epocii Sarcina acestor grupuri creative include atât imaginea „portret” a acestui obiect, cât și eroii săi Fără îndoială că noua formă de organizare a muncii creative a artiștilor va deveni în cele din urmă unul dintre factorii principali într-o reflectare profund veridică a realității, o adevărată școală a cunoașterii vieții Experiența artiștilor ruși își găsește continuarea în activitățile echipelor creative ale altor republici ale Uniunii și, în special , în activitățile artiștilor din Tadjikistan Expoziția „Nurek în opera artiștilor din Tadjikistan”, organizată de Uniunea Artiștilor din URSS și Uniunea Artiștilor din RSS Tadjik, a atras atenția multora În sala de expoziții din capitală a Uniunii Artiștilor din URSS ( Kuznetsky Most, de ani), pe lângă vizitatorii obișnuiți - artiști, arta Vedelor, iubitorii de arte plastice - constructori, operatori de buldozer, ingineri hidraulici , oameni de diverse profesii, legate direct sau indirect nye cu construirea de centrale hidroelectrice Nurek HPP este o structură hidraulică unică Barajul său este cel mai înalt din lume Semnificația sa cu greu poate fi supraestimată: marea creată de om din chiar inima Asiei va face posibilă extinderea suprafeței de teren irigat din regiunile sudice ale Tadjikistanului cu un milion de hectare Complexul Tadjik de Sud, a cărui inimă este CHE Nurek, este chemat să dea un impuls puternic dezvoltării forțelor productive ale Tadjikistanului , pentru a profita la maximum de combinația favorabilă a condițiilor naturale vii a acestei republici, pentru a transforma Tadjikistanul într-o regiune înfloritoare Gândul îndrăzneț al oamenilor de știință și inginerilor sovietici i-a captivat nu numai pe constructori, ci și pe artiștii din Tadjikistan „Nurek-ul nostru”, spun cu mândrie pictori, graficieni, sculptori, membri ai echipei de creație a republicii În urmă cu mai bine de zece ani, împreună cu primele detașamente de proiectanți, au venit în munți pentru a începe cronica construcției În schițe Khabibull aeva „Stație de benzină Nurek”, „Hotel în Nurek” ( ), prezentat pentru prima dată la Moscova în , vedem cum „a început” Nurek Lucrări suculente, bogate din punct de vedere emoțional , parcă au prefigurat dezvoltarea unor evenimente mari În pictura „Drumul către Nurek” Khabibullaev înfățișează livrarea de fragmente gigantice de turbine la locul de asamblare Acoperind aproape tot cerul și, ca și cum ar fi concurat cu munții, o masă de metal a umplut întreg spațiul tabloului Un autotren special se deplasează încet Și pe pânză de M Abdurakhmanov și G Yaralova „Constructorii CHE din Nurek Smena” îi vedem pe cei care construiesc un baraj hidroelectric uriaș, care dețin controlul tehnologiei moderne puternice Printre constructori, pictorii s-au portretizat și ei înșiși, subliniind parcă implicarea lor activă în treburile muncii Construcția șoc a Komsomolului de pe Vakhsh a câștigat faima în întreaga Uniune Acesta angajează reprezentanți ai cincizeci de naționalități ale Patriei noastre Constructorii simt în mod constant atenția și grija Partidului și a guvernului sovietic Tripticul lui R Abdurashitov „ Cântecul apei” ( ) a ocupat un loc central în expoziție Aceasta este o poveste poetică despre fericirea găsită de poporul tadjik, pe care politica națională a lui Lenin a adus-o cu ea Părțile laterale ale tripticului - „Băieți pe canal” și „Grădinarul” - includ o poveste despre visul vechi al oamenilor și noi legende care apar astăzi în republică, unde tinerii privesc cu îndrăzneală spre viitor, unde bătrâneţea este înconjurată de onoare şi respect Partea centrală a tripticului – „A venit apa” – povestește despre marea importanță a apei pentru aceste meleaguri Vedem oameni care zâmbesc bucuroși cărora apa le-a adus fericire Această fericire nu le-a venit de la sine: ea a fost luptată prin muncă dezinteresată pe glorioasa cale de jumătate de secol străbătută de republică M Abdurahmanov G Yaralova Constructorii hidrocentralei Nurek Schimbare Ulei I Abdurahmanov Pu rec Macarale Acuarele Compoziția lui Kh Khushvakhtov „Într-un moment de odihnă” ( ) îi arată pe constructorii lui Nurek în prim-plan În fața noastră se află oameni curajoși care au fost imperios invitați de șantier Echipa de constructori ai centralei hidroelectrice este îmbrățișată de un singur impuls de muncă Vedem o galerie de portrete ale constructorilor hidrocentralei Nurek în lucrările lui O Yusupov ( "Portretul lui G Kurbanov"), A Rakhimov ("Portretul unui operator de macara Fazylov", "Fata din Nurek" , „Portretul unui mecanic Khakimov”), I Rakhnaev ( Said the Drifter), în seria de acuarele Veterans of Vakhsh de B Serebryansky O trăsătură caracteristică a multor lucrări de portret prezentate la expoziție este individualitatea accentuată a personajelor Artiștii își numesc eroii destul de con- R Abdurashltov Băieți pe canal Partea din stânga a tripticului „Cântecul apei ” Mas lo A Beletsky Nurek - panta mării Ulei S Kurbanov Nurek este în construcție Ulei F Salmanov Energie - Regaru Oil nume specifice - „Maistru de brigadă complexă Mukhabbat Sharifov ”, „Maistru de săpători Sami Safarov”, „Maistru Rauf Khakimov” (toate trei lucrări de B Serebryansky) Artiști cu temperamente creative diferite, reprezentanți ai diferitelor generații s-au întâlnit la expoziție pentru a demonstra unitatea vederilor, dorința de a reflecta mai pe deplin ritmul construcției O compoziție în prim-plan cu mai multe figuri de către un artist de generație mai în vârstă A Nurek Fitters de Ponomarev ( ) și pictura tânărului pictor S Kurbanov Nurek în construcție ( ) sunt exemple ilustrative ale varietății de abordări creative pentru rezolvarea uneia și aceleiași teme În lucrări precum „Va fi o centrală hidroelectrică!” X Khushvakhtova, „Marea Nurek” A Beletsky, tripticul „Nurek Electric Giant” de F Salmanov, se poate vedea clar amploarea celebrei construcții a republicii - complexul sud-tadjik Interesant și singurul panou din expoziție este „Nurek Prometheus” de I Milashevich; artistul simte materialul subtil și este bine versat în tehnica sculptării în lemn Lucrările grafice prezentate la expoziție au fost diferite o gamă largă de subiecte, o multitudine de emoții și caracteristici figurative Acuarele suculente la scară largă de I Abdurakhmanov „Vahșul cucerit”, „Giantul Nurek”, „Cântecul lui Nurek”, o serie de litografii de R Azimov transmit atmosfera unui șantier de muncă Aceasta este o ofensivă cu adevărat eroică a poporului sovietic, înarmat cu tehnologie modernă puternică Artiștii au reflectat în lucrări schimbările care au loc în inimile oamenilor Romantismul, nou în spirit, credința de nezdruncinat a tinerei generații în forțele proprii se simt în lucrările lui R Azimov „Munții Înalți Linia electrică- Nurek - Regar", B Serebryansky "Munții Gina Vzryvniki „și” Buldozer Aces”, V Pulatova „Ritm de construcție șoc” Artiștii Nurek L Mishin („Centrala hidroelectrică Nurek va fi aici”) și B Titanakov („Ruta Belaznaya”) În ciuda faptului că artiștii nu au fost uniți în grupuri regulate pentru a lucra în Nurek, principalul lucru a fost atins - s- a stabilit un contact constant, mai întâi cu constructorii din Nurek, iar acum cu lucrătorii hidrocentralei Artiștii și-au dovedit afecțiunea pentru Nurek prin munca zilnică pe șantier timp de zece ani Oamenii din Nurek înșiși sunt deja obișnuiți cu artiștii, care au devenit proprii lor oameni pentru ei Desigur , nu totul are succes în lucrările prezentate la expoziție În special, nu se poate să nu remarce o anumită uniformitate în teme și intrigi; atenția multor artiști este „concentrată ” asupra barajului, asupra construcției centralei electrice și a altor structuri hidraulice, iar oamenii din aceste lucrări panoramice, „de sondaj” arată ca doar figuri umplute Astfel, foarte puțin s-a spus despre locuitorii noului oraș - „Socialistul Nurek ” În plus, mi-ar plăcea să văd în această expoziție mai multe schițe live, „reportaj” din natură, dar nu există în expoziție Probabil că s-ar putea reproșa artiștilor și alte neajunsuri, dar altceva este mult mai important aici Expoziția de la Moscova este valoroasă ca o demonstrație a experienței unui întreg grup de artiști care lucrează pe un subiect semnificativ Artiștii tadjici caută modalități de unitate creativă și, în același timp, de dezvoltarea deplină a potențialului creativ al fiecărui membru al echipei Rezultatul obținut de ei de-a lungul anilor este fără precedent în istoria artelor plastice tadjik și cu siguranță demn de cea mai mare atenție Poezia muncii și a vieții Creativitate Andrey Yakovlev „M-am îndrăgostit de acești oameni curajoși și amabili În pictura mea, am încercat să povestesc despre grijile și bucuriile lui, despre muncă și odihnă Nimic nu se adaugă sau scade După cum m-am văzut pe mine Nimic de prisos în pânză Doar ceea ce este necesar Numai important Tot ce este de prisos în nord este acoperit de zăpadă ”, a scris Andrey Yakovlev în eseul său entuziasmat , impregnat de un profund sentiment de încântare și admirație pentru ceea ce a văzut și a experimentat în nord , publicat în jurnalul nostru cu mulți ani în urmă De atunci, mai mult decât de- Andrei Yakovlev Întâlnire cu Chukotka — Zhurn Art, , nr , p timp de șase ani Artistul însuși, care era încă destul de tânăr la acea vreme, s-a maturizat, a devenit mai puternic și a determinat talentul pictorului Dar cu aceeași emoție tinerească, cu consistența de invidiat a unei persoane cu intenție , îmbrățișată de o dragoste profundă pentru locurile care au devenit acum dragi și apropiate în felul lor, Andrei Alekseevich Yakovlev continuă să lucreze la picturi care înfățișează nordul îndepărtat, uneori oameni misterioși și severi, apoi ca de primăvară, colorați, veseli și buni muncitori care trăiesc acolo Ca un magnet, ele atrag artistul spre ei înșiși, fără a renunța la imaginația sa poetică În fața pictorului, se deschid din ce în ce mai multe fațete noi ale naturii lor specifice Îndrăgostit de Nord, de oamenii care îl locuiesc, artistul nu numai că lucrează constant pe pânze dedicate acestei teme, dar simte și nevoia să povestească verbal despre întâlnirile sale cu acest tărâm uimitor, poate chiar puțin misterios Și au apărut eseuri, articole, cărți ale artistului, precum „Șapte centimetri de la Pol”, „Kakomei” – „cântece” inspirate despre Nord, impregnate de un ascuțit sentiment poetic Aceste cărți sunt ilustrate cu reproduceri de picturi și desene ale artistului În urmă cu mai bine de zece ani, la Moscova a fost prezentată o expoziție de lucrări ale unui pictor din Leningrad Și în vara anului , publicul a putut să se familiarizeze din nou cu lucrările sale la o expoziție personală, desfășurată în sala de expoziții a Uniunii Artiștilor din URSS Multe dintre lucrările prezentate erau deja cunoscute din expozițiile din trecutul expozițiilor de artă republicane și ale tuturor unionale Prin urmare, expoziția personală de anul trecut nu a fost o „descoperire” a artistului Totuși, ea a adus a oferit publicului bucuria de a recunoaște noul care se dezvoltase în opera sa, ca să nu mai vorbim de faptul că a oferit ocazia nu atât de frecventă pentru o experiență estetică a frumosului Adunate împreună, lucrările artistului au constituit un ciclu surprinzător de integrat în structura sa internă, conținând imagini poetice ale naturii nordice și imagini ale oamenilor, cărora artistul însuși îi tratează cu grijă și respect , nu lipsit de umor blând în același timp S-ar părea că aproape toate picturile sunt dedicate unei singure teme Cât de ușor este să cazi în monotonie, într-o ștampilă rece Dar nimic din toate acestea nu a fost la expoziție și nu a putut fi Pentru că tot ceea ce este înfățișat l-a surprins pe artist, l-a făcut emoționat și să înțeleagă creativ ceea ce a văzut , întruchipa-l în imagini artistice înzestrate cu adevăr Nu există obiectivism rece în lucrările sale, nu există protocol sec, etnografie meticuloasă, în alte împrejurări poate fi utilă în felul său, dar, de regulă, evocă de obicei langoarea privitorului plictiseală Viziunea sa poetică asupra semnelor caracteristice ale vieții de zi cu zi și a aspectului exterior al oamenilor poartă inițial capacitatea de generalizare sintetică Drept urmare, imaginile apar înzestrate cu autenticitate profundă a vieții, dar care posedă o „densificare” uimitoare a caracteristicilor, lărgimea unei viziuni lirice asupra lumii În unele lucrări apar trăsăturile glorificării și simbolismului Dar sunt într-un aliaj cu o interpretare realistă a naturii imaginii și a intrigii De exemplu, „Eskimo Girl” (ulei, ) este portretul unui plan eroic Întoarsă pe jumătate de profil către privitor, chipul ei brun, frumos, cu ochi îngusti, exprimă o mare demnitate umană O batistă roșie scoate în evidență fața ei bronzată, contrastând cu dungile negre ale părului ei tuns și elegant Pe obraz și sub bărbie este un tatuaj albastru-negru Culoarea roz a rochiei fetei, obrajii ei luminați de soare, zăpada albă care se răspândește în spate, cerul cenușiu-gălbui - toate acestea combinate creează o imagine maiestuoasă a unei tinere, plină de putere, încredere, frumusețe spirituală Cu totul altfel, un alt tablou al lui „Bea ceai Chukotka (ulei, ) este o scenă de gen a doi prieteni care beau ceai Ei stau în ceea ce ar părea a fi atât de neobișnuit și incomod pentru noi, dar pentru ei ipostaze obișnuite și naturale - ghemuit - unul față de celălalt și gustând cu entuziasm o băutură aromată arzătoare turnată dintr-un termos Ceaiul băut cu zahăr la o mușcătură nu interferează cu conversația lor plină de viață Zahărul alb ca zăpada pe o farfurie albă iese în evidență clar pe fundalul întunecat al imaginii Artistul se joacă subtil cu contrastele de întuneric și alb, obținând frumusețe și o varietate de nuanțe care sporesc dinamica internă a imaginii Natura Nordului Inabordabilă și severă, ea apare în picturile lui Yakovlev ca o aliată a omului Pictorul înfățișează zile reci, senine, când cerul este gri și când încă nu este soare, dar stratul alb de zăpadă care acoperă pământul înghețat scânteie și scânteie sub razele sale invizibile care luminează cerul, alungând întunericul nopții Artistul nu arată confruntarea dintre om și natură Natura aspră a Nordului și persoana obișnuită cu această severitate sunt în strânsă unire, ca membrii unei boli A Yakovlev ceai de piot Chukotka Ulei A Yakovlev primăvara Chukchi Ulei - A Yakovlev Mărul Vologda Ulei A Yakovlev fereastră Taimyr Ulei familia mea, în care natura arată ca o gazdă strictă, dar atentă și susținătoare Și de aici căldura sufletului uman, parcă, se răspândește în natură Multe peisaje sunt impregnate de un sentiment de bucurie Mai ales cele în care artistul apelează la imagini ale primăverii Îi place să picteze pământul care se trezește din somnul de iarnă, bogat decorat cu ierburi și flori polare modeste Iar această stare de trezire veselă, înflorire de primăvară se transmite și persoanei care este mereu prezentă în pânzele pictorului Adesea acestea sunt porecle naturale, deoarece sunt caracteristice noului mod de viață al popoarelor din Nord Aceasta este imaginea lui „Primăvara dincolo de Cercul Arctic Chukotka (ulei, ) Crestele munților maro se înalță vesel, dedesubt este o mare albastră strălucitoare, peste care se înalță ușor păsări albe frumoase În prim plan, pe un deal, stă un tânăr tată Ridică cu grijă copilul învelit strâns într-o pătură de satin În apropiere, pe un deal, stă o tânără într-o bucătărie frumoasă Imaginea ei va servi mai târziu drept bază pentru pictura „Fericită ” (ulei, ) familie tânără Toți se bucură de fericirea de a fi, se bucură de prezent și viitor care îi așteaptă Astfel de imagini, care sunt de natură simbolică , devin pentru artist Ce bine sunt în această zi strălucitoare de primăvară! Cât de vesele și ușor se învârtesc păsările în aer, adunându-se într-un fel de coroană care mărginește chipul băiatului Un copil într-un halou de dantelă albă arată ca o floare de primăvară, un miracol al naturii Tema vieții, bucuria de a fi, tema fericirii și iubirii este percepută acut de artist și îl entuziasmează El creează tabloul „Fericiți”, cunoscut atât aici, cât și în străinătate O tânără stă pe un deal, pe care a încolțit iarbă luxuriantă de primăvară , au înflorit flori albastre Pe cer - păsări care zboară jos - zăpadă Imaginea unei tinere femei este avântată de exultația vieții Cât de veselă și luminoasă este o zi de primăvară, câte sentimente emoționate a pus artistul în realizarea acestei pânze Fericire Poate că acesta este un moment, dar un moment uimitor de preeminență și bucurie Siluetele aplecate ale a două femei, situate pe un țărm stâncos părăsit , mișcările calme și încrezătoare ale mâinilor lor dibace, repetițiile măsurate ale acestor mișcări - toate acestea creează o atmosferă de semnificație a ceea ce se întâmplă Și coasta plată strălucește cu o varietate de nuanțe bizare de culoare de pietricele pictate cu grijă, ca și cum ar întruchipa mișcarea eternă a elementelor naturale Suprafețele sidefate roz, gri-argintiu ale formelor lor netede, rotunjite, conferă întregii scene o notă de fabulozitate și convivialitate roșu, un moment care luminează toată viața În această imagine - întruchiparea soartei oamenilor, forțele lor spirituale dezinhibate Și scena travaliului din filmul „Walen Women Chukotka ( ), reprodus de artist în toată nepretenția și simplitatea ei cotidiană, se transformă într-un fel de ritual festiv care conține un element de țestoasă măsurată Poporul Chukchi trăiește fericit în condițiile unei societăți socialiste Lucrează, se odihnește, face sport, beneficiile culturii îi stau la îndemână Însă iubește natura într-un mod deosebit și apreciază cu atenție darurile ei, pe care i le oferă cu ușurință regiunea aspră de nord Ar trebui spus în această legătură despre forma specială a peisajului, sau mai degrabă natură moartă, la care A Yakovlev Pentru totdeauna, în memorie Ulei - Yakovlev Vorbim despre lotul său mare „Vacanța în pădure” ( ) Vedem o varietate de ierburi și arbuști pictate cu atenție Sunt acoperite cu o strălucire roșie-aurie venită de la razele soarelui, luminând acest festival nordic al pădurii "Competiție Taimyr” (ulei, ), „Câștigători ai competițiilor sportive Taimyr” (ulei, ), „Familia crescătorilor de reni” (ulei, ) și multe alte tablouri – portrete de grup și singure – recreează personajele-imagini ale noilor oameni din nordul sovietic, oameni care fac parte din familia prietenoasă din țara noastră multinațională Dar artistul are lucrări inspirate din reflecții asupra războiului trecut și a eroilor săi Expoziția a prezentat un tablou mare „Pentru totdeauna în memorie” (ulei, - ) - un recviem pentru morți Într-o tăcere jalnică, tineri războinici îmbrăcați în haine de marș și-au plecat capetele În mâinile lor țin un baldachin, în spatele căruia, parcă prin negura timpului, se vede clar o cască, așezată cu grijă pe pământ, ordine, medalii ale defunctului Fire subțiri uscate de iarbă, avântate de vânt, cresc constant, ridicându-se în sus Viața continuă, dar isprava nemuririi și gloria luptătorilor căzuți va rămâne pentru totdeauna în memoria celor vii O natură moartă mare și frumoasă gri-argintie „În memoria artiștilor căzuți - (ulei, ) O floare stă pe o fereastră deschisă și curată Tulpinile sale subțiri roșu-violet cu frunze roșii rotunjite par să fie înghețate în imobilitate Lume strălucitoare, fără margini, care se întinde în afara ferestrei Are atât de mult aer , spațiu, atât de multă libertate Natura moartă este susținută într-o gamă strictă de combinații medii de culori roșu închis și gri-argintiu, care sună solemn și măreț Andrey Yakovlev este un artist de un anumit gen, un stil creativ unic În căutarea sa picturală, el tinde spre concizie, expresivitate ascuțită a liniilor, a siluetei, pentru a se asigura că poezia imaginilor vizuale vii este exprimată cât mai convingător, dar în același timp frumos Îi place să transmită nuanțele de alb, contrastând nuanțele sale cu culorile închise, îi place să introducă o culoare albastră strălucitoare, densă și saturată Colorarea pânzelor sale exprimă originalitatea culorilor naturii nordice Yakovlev acordă o mare atenție transmiterii mediului lumină-aer , purității și clarității deosebite a aerului , transparenței sale cristaline Construind compoziția picturilor sale, de obicei evidențiază figurile oamenilor în prim-plan, scriindu-le pe fundalul unor „avioane” largi de pământ acoperit de zăpadă, mărginite uneori de stânci înalte O persoană este dată de artist în acțiune, dar nu într-un mod rapid, ci într-un mod calm și măsurat Andrey Yakovlev este un student al remarcabilului artist de la Leningrad E E Moiseenko, care are un dar rar pentru a compune picturi, viziune ascuțită și un sentiment romantic extraordinar Fără să se atingă în opera sa de modul de exprimare și de temele de artă ale profesorului său, având propriile sarcini plastice și artistice și estetice, Andrei Yakovlev a putut să perceapă de la el capacitatea de claritate și originalitate, certitudinea soluțiilor compoziționale, pentru expresivitatea ritmurilor dinamice, iar principalul lucru este realizarea lirică a ceea ce a văzut în imagini pline de mare spiritualitate și gândire Expoziția a mărturisit clar acest lucru Pictura – om – mediu L Shepetis Locul picturii în educația unei persoane și transformarea mediului este determinat de meritul ideologic și artistic propriu-zis și de unitatea sintetică a operei însăși cu spațiul înconjurător, cel mai adesea de contactul direct al picturii cu arhitectura Practica artistică a relației picturii cu mediul se dezvoltă pe baza acelor procese diverse pe care le numim de obicei introducerea în viață a artei plastice Când expoziția jubiliară de arte plastice, dedicată împlinirii a de ani de la Marea Victorie, implică vizitatorul într-o acțiune activă și intensă de cea mai înaltă dramă, când artiștii J Zhilite și A compensează într-o oarecare măsură monotonia cotidiană , standard și izolarea de natura clădirilor tipice moderne, când, în cele din urmă, orice persoană care dobândește un tablou formează spațiul apartamentului său - toate acestea sunt moduri diferite de abordare generală a picturii asupra unei persoane și a mediului din viața sa De aici și rolul deosebit al picturii monumentale, creată cu așteptarea unui impact estetic de lungă durată asupra vieții, și rolul propriu de pictură de șevalet, creată ținând cont de cele mai puțin definite în timp și în locul vieții sociale Se știe că pictura este concepută pentru contactul constant cu privitorul Istoria sa, în special experiența secolului trecut, învață că, în majoritatea cazurilor, posibilitatea ca o operă să se afle printre oameni depinde de orientarea și valoarea ei ideologică și artistică Atelierul unui artist, gata să „explodeze” din cauza tensiunii creative nerealizate sau a unei lucrări neacceptate , devine adesea un loc de rătăciri subiective și fundături „Fructele creativității ” care nu și-au găsit publicul pun presiune pe umerii artistului și îl pot rupe Și invers, ieșind la iveală oamenilor, lucrările par să -și îndrepte autorul, să-l apropie de aspectele esențiale, ciocniri tăioase ale realității Destul de recent, la începutul anilor , un arhitect a tratat pictura ca pe un corp străin care împiedica realizarea unei imagini arhitecturale unificate prin propriile sale mijloace Și dacă ocazional o frescă sau o pictură a fost lăsată în interior, aceasta era doar sub forma unui fel de cafenele intime sau exotice ( tauras , Neringa, Nikshtukas) O interpretare incorectă a problemei sintezei, bazată mai degrabă pe cerere a modei decât pe experiența de secole a istoriei și cele mai bune exemple de practică modernă a interacțiunii dintre arhitectură și artele plastice În ultimul deceniu, interioarele noastre publice au fost îndemnate fie să vorbească „limbajul” pereților cu textura neutră, fie, cel mai frecvent, „limbajul” artei aplicate Luptându-se cu gustul mic-burghez, după ce au expulzat reproducerile de artă joasă ale picturilor din clădirile publice, arhitecții în același timp, într-o oarecare măsură, au compromis însăși ideea „introducerii” picturilor de șevalet în interior Călătorind în țări străine, vedem un număr mare de hoteluri, birouri, școli, decorate cu tablouri sau chiar întregi lor colecții ale aceluiași autor, omogene tematic etc În același timp, pictura nu reduce deloc sentimentul de modernitatea clădirii, dar, dimpotrivă, ajută la standardizare, formează originalitatea culorii locale, poartă un mare sens emoțional și cognitiv La mijlocul anilor ' , în legătură cu ascensiunea rapidă a picturii ca un anume centru de cercetare artistică în artele vizuale , pictura, în special de natură decorativă , a fost mai larg introdusă în spațiul arhitectural În decorarea interioarelor publice, pictura a fost folosită ca accent decorativ și ca narațiune de poveste-peisaj Este un fapt incontestabil că scara tematică caracteristică picturii monumentale și de șevalet , gravitatea dezvoltării problemelor creative și extinderea gamei de limbaj artistic au fost adesea restrânse sau complet înlocuite de căutări în sfera proprietăților expresive decorative Ele au vizat, în primul rând, ritm, culoare, plasticitate și textura și nu au fost în zadar, îmbogățind arsenalul de mijloace expresive ale artelor plastice și decorative, deși în același timp au împins progresul picturii în sine în plan secund O pictură, mozaic sau pictură murală a fost folosită în arhitectură pe principiul „rezoluției” stilistice a artei decorative a ritmurilor geometrice, formelor și liniilor mediului obiect Și abia astăzi ne dăm seama că în momentul înțelegerii decorative a sintezei dintre pictură și arhitectură a intrat în conflict un complex complex de interacțiune între picturi și lucruri Pictura aspiră la viața oamenilor, la o anumită utilitate, dar cu greu poate rezista concurenței operelor de artă decorativă, lucrurilor Până de curând, diverse organizații și instituții au cumpărat în mare parte obiecte decorative create de artiști profesioniști și amatori Motivele pentru care artele decorative sau măiestria încă bat pictura în cadrul acestui concurs sunt diverse Alături de interpretarea decorativă a sintezei, mult determină nivelul de conștiință, obiceiurile oamenilor (să zicem, atașamentul tradițional al oamenilor față de lucruri); este de asemenea semnificativ faptul că picturile în sine, temele lor, stilul, chiar și formatul lor, adesea nu corespund condițiilor vieții individuale În cele din urmă, o serie de probleme organizatorice nu au fost încă rezolvate, inclusiv o problemă atât de importantă practic ca politica prețurilor Majoritatea oamenilor nu cumpără tablouri pentru că sunt scumpe în comparație cu suveniruri sau arte și meșteșuguri Majoritatea instituțiilor nu comandă sau cumpără tablouri, pentru că habar nu au cum pot fi achiziționate, în funcție de ce articol bugetar o pot face Ce poziție au luat Ministerul Culturii al RSS Lituaniei și Fondul artistic în ceea ce privește pictura, în timp ce achiziționează și expun picturi? Vorbind astăzi despre problemele semnificative ale confruntării dintre tablouri și lucruri în drumul către spațiul arhitectural, este imposibil să nu remarcăm marea experiență acumulată de lucrătorii muzeelor de artă, organizatorii de expoziții de artă Conceptele de „ muzeu de artă”, „expoziție” astăzi sunt asociate cu volumul de date digitale și cu valorile ideologice și artistice percepute de public Până acum, muzeele și expozițiile sunt cele mai largi uși către lumea frumuseții, calea către o experiență estetică profundă și co-creare În ceea ce privește forța și completitudinea stăpânirii privitorului, ele sunt latura definitorie a locului picturii, în special pictura de șevalet, în mediul estetic Expunerea unui tablou în muzee și expoziții poate fi considerată punctul de plecare în lucrarea de implementare a sintezei Această sinteză începe cu viața vizuală a unui tablou în mediu În urmă cu douăzeci de ani, nevoia picturii noastre de a fi oameni de rând era aproape satisfăcută de expoziția permanentă a muzeelor și expozițiile organizate de aceștia De exemplu, în , muzeele de artă ale RSS Lituaniei aveau în depozitele lor puține picturi moderne care nu se încadrau în expoziția permanentă, cu excepția moștenirii trecutului Cu toate acestea, astăzi, în ciuda faptului că suprafața muzeului a crescut semnificativ, doar aproximativ % din picturile de șevalet pot fi plasate în expoziția permanentă Orice altceva, indiferent de numeroasele și mai ingenioase evenimente organizate pentru promovarea artei, este sortit fie să rămână în depozit, fie să fie în condițiile deloc favorabile ale expozițiilor itinerante Până de curând, când am început să organizăm expoziții de artă baltică, practica organizării expozițiilor noastre de artă era și mai favorabilă artelor decorative decât picturii Deși noul Palat al Expozițiilor de Artă a organizat expoziții în mai puțin de cinci ani, doar o mică parte dintre acestea au fost expoziții de pictură de șevalet La rândul său, această lipsă de atenție din partea autorităților culturale față de promovarea picturii în viață sa reflectat în politica de achiziții Din până în au fost achiziționate de tablouri și de piese de artă decorativă; din până în - de tablouri și de lucrări de artă decorativă; din până în - aproximativ de tablouri și deja de lucrări de artă decorativă Astfel, această ordine socială operațională a urmărit și pasiv cursul evenimentelor din domeniul confruntării dintre picturi și operele de artă decorativă și nu a reglementat relația dintre tipurile de arte plastice O astfel de politică de achiziții, desigur, nu numai că nu a încurajat dezvoltarea picturii, ci chiar a retrogradat-o pe plan secund Afirmația că nu a fost nimic de ales nu are temeiuri mari, pentru că s-a achiziționat de aproape trei ori mai puțin decât s-a expus la expoziții republicane, personale și de altă natură S-a uitat adevărul că alocarea de fonduri, în special pentru contractele pe termen lung, ar trebui să vizeze nu numai acumularea valorilor deja create de artiști, ci și încurajarea ideilor creative ale acestora, activarea proceselor ideologice și artistice Atracția crescândă a gusturilor noastre estetice față de crearea unui mediu figurativ și ascensiunea principiului social în artele vizuale au servit drept teren fertil pentru dezvoltarea ulterioară a sintezei arhitecturii și picturii În ultimii ani, în mediul arhitectural, în special în interioarele publice, au apărut multe pânze de pictură de șevalet, precum și unul sau altul mozaic, pictură Diverse organizații și instituții, la modă veche, cumpără cel mai adesea opere de artă decorativă Pânzele pitorești sunt rareori cumpărate și comandate, dar au început să le împrumute în mod activ ca depozit Acum putem numi deja o serie de instituții publice care au colecții bune de pictură ( Spitalul Republican din Vilnius , Casa de Cultură a fermei colective Kirshny etc ) Acest proces tocmai a început Ce promite pozelor și lucrurilor? Indiferent de proporția cantitativă, însuși faptul întâlnirii lor în viața noastră de zi cu zi este esențial În faţa picturii noastre au apărut întrebări importante: va rămâne ea, ca şi până acum, artă expoziţională, va tinde spre o invazie activă a arhitecturii sau va manevra între aceste două poziţii? Fără îndoială că pictura nu se va împăca cu aceste extreme, dar, după ce a gustat roadele (dulci sau amare - este încă greu de spus) ale implicării sale în mediul social și individual al unei persoane, va continua să se străduiască pentru ei O astfel de perspectivă este determinată nu numai de experiența întregii istorii a artei, ci și de un factor specific din viața noastră - gustul estetic în creștere intens al oamenilor În ultimii cinci ani, numărul vizitatorilor Muzeului Republican de Artă și a expozițiilor s-a dublat cu mult În același timp, numărul de excursii aproape că nu a crescut Concluzie: oamenii merg la expoziții și muzee nu doar ca urmare a unor evenimente organizaționale, ci în primul rând din cauza nevoii lor interioare Există o categorie socială specială de oameni care percep pictura, care îi vizitează periodic expozițiile, sunt interesați de soarta ei și au legături estetice asociate cu ea Și, probabil, acești oameni nu se pot lipsi de imagini acasă, la fel cum partea „literară” și „muzicală ” a societății nu se poate lipsi de cărți și înregistrări muzicale Așa sunt noile evoluții în domeniul concurenței dintre picturi și artele decorative pentru locul lor în mediul nostru Ce a câștigat din aceasta, incluzând și alți factori și mai puternici în formarea mediului modern, artele decorative, vom vedea mai târziu Dar vom sublinia deja că este vorba de a ne strădui spre un fel de pictură de șevalet Dar pictura? Pentru pictura monumentală lituaniană „de putere redusă” , rezultatul primordial al confruntării cu arta decorativă a fost, dimpotrivă, sentimentul nevoii unei existențe de gen cu drepturi depline, sentimentul unei relații vii între „spațiu și intriga” ” (Forma romantică și chiar teatrală , caracteristică multor clădiri moderne care pretind a fi sinteză artistică , poate fi considerată și ca un fel de impuls imaginativ la dezvoltarea în profunzime a sarcinilor ideologice și figurative cu ajutorul picturii monumentale ) , în aceste condiții tensionate „de luptă”, monumentaliștii lituanieni și-au creat cele mai bune lucrări - fresce deja menționate de noi în sanatoriul pentru copii „Pushele” din Valkininkai (J Zhilite, A Steponavičius), precum și fresce în școala secundară Rokiš ( V Tarabildene), în clădirile publice ale întreprinderii forestiere Michurinsky din regiunea Jurbar (V ), pictură în vechiul restaurant Kaunas „Curtea de vânătoare” (V Valius) și mai multe sgraffito în casele de cultură, în palatele din căsătorie Ele sunt faptul artistic care face posibil și eficient să vorbim despre pictura noastră monumentală ca o componentă esențială de interacțiune a unui singur mediu estetic Frescele moderne lituaniene sunt capabile să forțeze privitorul, printr-un complot integral, cel mai adesea repovestit, să intre complet în lumea lirică a imaginilor artistice De exemplu, o persoană care se plimbă de-a lungul peretelui coridorului sanatoriului Valkininkai este cel mai puternic afectată de extinderea ca o carte în timp și spațiu a unui complot de basm, îmbogățit cu un refren deosebit de modernitate Unele repovestiri literare nu interferează cu percepția figurativă a picturii, deoarece autorii îmbină lumea legendelor fantastice cu lumea reală prin intermediul picturii Datorită naturii specifice a mediului de zi cu zi pentru copii pentru operele de artă incluse în acesta, cea mai prețioasă caracteristică a frescelor Valkininkai este capacitatea de a empatie cu mai multe fațete În acest sens, ele sunt unul dintre cele mai bune exemple de sinteză artistică din Lituania În același sens fabulos, au fost rezolvate și alte picturi În general, acest lucru este natural - arhitectura tipică, cu simplitatea sa a liniilor și volumelor, neagă complexitatea inutilă, direcționează pictura către moștenirea artei populare care este simplă în gândire Cu toate acestea, interacțiunea dintre arhitectură și pictură este plină de o enormă putere ideologică și emoțională numai atunci când condiția predeterminată pentru pictură nu este doar aspectul clădirii, ci și scopul ei social, care, după cum știți, face parte din imaginea arhitecturală Trebuie amintit că respingerea complexității imaginii nu echivalează în niciun caz cu elementalitate spirituală Autorul picturilor murale din Silvicul Michurinsk a mers exact pe calea ignorării funcției publice a clădirii, înfățișând motive de basm fără a se împletire cu modernitatea Subliniind stratul superficial al folclorului, planurile de culoare, construind imaginea pe baza unei priviri trecătoare, pictorul pare să evite în mod deliberat generalizările mai ample Se pare că rezultatul este acel „neumplut” despre care a vorbit cândva E E Lansere, „din moment ce întreaga operă de artă este înlocuită de particularitate, stil, textură etc ” ' Pictura este de așa natură încât necesită acele eforturi intelectuale pentru a percepe imaginea artistică, care sunt semnificative pentru frescele lui „Pushele” Astfel, această nouă, pe ansamblul muncii profesionale, lipsită, însă, de o legătură semantică programatică cu arhitectura, părea smulsă din incintă și atârnată într-un fel de spațiu expozițional Dar circumstanța opusă este mai tipică pentru perspectiva introducerii picturii monumentale în viață: ea dezvăluie o îndemânare destul de înaltă, conștientizarea comunității tematice și decorative în sinteză cu arhitectura, participare la viața de zi cu zi Și nu numai asta - artistul, realizând responsabilitatea în crearea mediului, gravitează către genuri de artă monumentală precum vitraliul nostru, renumit pentru amploarea soluțiilor ideologice și artistice Prin urmare, avem motive să considerăm pictura monumentală a Lituaniei drept una dintre perspective „Arta monumentală sovietică – ” M , „ Artist sovietic”, , p („Jurnal” de E E Lan sere) toate tipurile de componente artistice ale mediului estetic Pictura de șevalet, spre deosebire de pictura monumentală, odată ajunsă în mediul arhitectural, nu își organizează propriul spațiu, ci se adaptează într-o oarecare măsură celui finit (Aici nu vorbim despre acele cazuri excepționale individuale când pânza este pictată pentru un spațiu prestabilit ) Cu toate acestea, aceasta nu înseamnă deloc că lucrarea de pictură de șevalet este indiferentă față de interior sau zonele sale, formate pe conexiunile dintre arhitectura si alte tipuri de arta Tabloul intră în interior pe baza unui număr de relații similare și a unei anumite subordonări și aproape întotdeauna cu scopul obligatoriu de completare ideologică și estetică a imaginii mediului Arhitectura foaierului noii clădiri a Comitetului pentru Televiziune și Radiodifuziune al RSS Lituaniei este în sine inexpresivă și chiar plictisitoare, dar în interacțiune cu peisajul pictat în culori liniștitoare de verde de I Buračas, care a fost plasat aici mai târziu , interiorul capătă noi calități În sinteza picturii de șevalet, cel mai important mijloc artistic care leagă componentele individuale ale spațiului într-o imagine armonică integrală sau cel puțin acumulează esența imaginii este, în primul rând, conținutul tabloului Și deși legătura decorativă vizuală a imaginii cu locul introducerii sale este importantă, este de natură cea mai generală și elementară (dimensiune, format etc ) De exemplu, în sufrageria Palatului Sporturilor din Vilnius, vedem două tablouri: un peisaj cu vedere la mare cu bărci cu pânze (I Švažas) și un peisaj cu o panoramă a orașului vechi (I Stasiulevicius) Privind în jurul camerei, constatăm că prima poză, cu culoarea sa vesela contrastantă alb-albastru, pare deplasată în raport cu suprafața maro închis a pereților goali, în timp ce a doua, textura maro-aurie, pe dimpotrivă, direct „zăce” pe plan de stejar Cu toate acestea, interconectarea decorativă a ambelor tablouri cu interiorul este de așa natură încât devine o verigă inițială imperceptibilă în lanțul empatiei estetice , iar privitorul este cufundat în atmosfera imaginilor poetizate Experimentele de sinteză la care ne referim ne conving că independența picturii de șevalet servește la asigurarea faptului că picturile pătrund în interioare, în primul rând din motive ideologice și artistice, fără „trageri” excesive față de parametrii externi ai mediului Urmând aceste principii de independență artistică, sinteza picturii și arhitecturii de șevalet poate și ar trebui să combine interioare noi cu picturi vechi și interioare vechi cu picturi moderne, să insufle viață moștenirii trecutului , să ofere întruchiparea continuității creativității moderne Sinteza cu pictura este un instrument puternic în spiritualizarea mediului uman Printre noile exemple interesante de introducere a picturii moderne de șevalet într-un monument de arhitectură se numără un conac din Piața Rotuses din orașul Kaunas, alimentat de legende romantice despre întâlnirile locale ale unui tânăr A Mickiewicz cu Marilla În , arhitectul B Parčiauskas a creat un complex de oaspeți în această clădire, format din cafenele, săli de festivități și de reprezentare Caracteristica dominantă a ansamblului este sala albă de la etajul doi, concepută pentru a primi oaspeții orașului Conform intenției autorului, ar trebui să creeze o atmosferă de poezie și muzică Legatura arhitecturala a holului, sistemul figurativ in care sunt rezolvate interiorul si, mai precis, mobilierul, decorul si cinci tablouri pictate special pentru aceasta incapere, sunt supuse celei mai apropiate comunitati a trecutului si prezentului Primul tablou, atârnat pe peretele vizavi de intrare, este dedicat poetului însuși („Portretul unui cetățean necunoscut” de V Kisarauskas), al doilea povestește despre viața muzicală a orașului („Concertul de seară” de L Tuleikis), al treilea („Neman lângă Kaunas” A Stasyulevicius), al patrulea și al cincilea, așezate pe același perete, reprezintă un portret feminin și o natură moartă din cristal („Laura”, „Crystal” de S Valiuvienė) ) În ciuda faptului că autorii picturilor sunt diferiți, fiecare temă, fiecare element al formei picturale este profund gândit și interconectat de starea emoțională de înălțime spirituală și noblețe Promovarea picturii de șevalet la viață, la un loc de reședință permanent într-un interior public sau privat, nu este lipsită de obstacole și contradicții, ajungând la anumite conflicte artistice Viața prezintă multe tendințe și concepte creative, în apariția cărora conflictele numite, deși nu pot fi numite singura cauză, sunt la fel de imposibil de ocolit, întrucât elementele individuale ale interacțiunii dintre artă și mediu nu apar în lor formă pură, izolate unele de altele De exemplu, atracția activă a unei picturi moderne de șevalet față de genuri de artă „publice” precum frescă, vitralii și arta decorativă poate fi explicată (printre alte motive) prin dorința sa de a intra cu orice preț într-un interior public Cunoscând puterea și capacitatea de a pătrunde în cele mai intime colțuri ale lumii interioare ale unei persoane, pictura de șevalet se îndreaptă totuși către caracteristica artei monumentale, decorativismul În ciuda semnificației tematice a artei monumentale, este mai convențională, mai restrânsă decât pictura de șevalet și, prin urmare, îl conduce adesea pe artistul neexperimentat într-un montaj schematic sau într-un patos în exterior decorativ, baroc Din punct de vedere al mediului estetic, pictura de șevalet și pictura monumentală au în fața lor aceleași scopuri figurative și pot dobândi un culminant ideologic și artistic, însumând valoare Prin urmare, împrejurarea opusă este mai esențială și mai caracteristică pentru pictura care se străduiește către monumentalism - pânza de șevalet a dobândit o atractie directă pentru oameni, patosul ideologic al artei monumentale, capacitatea de generalizare mai mare și alte calități inerente unei opere de artă care trăiește constant în mediu și, prin urmare, pictura devine un partener activ ideologic și emoțional al poporului sovietic Tendința monumentalismului în pictura de șevalet este o dorință firească de a depăși izolarea și mioparea particulară a spațiului expozițional, liniștea depozitelor muzeale Pictura de șevalet se adaptează nu numai la interiorul public, ci și la cerințele rigide, aș spune, „procusteene” ale vieții intime Odată cu dezvoltarea în profunzime a unor mari sarcini ideologice și figurative bazate pe teme semnificative din punct de vedere social, pictura noastră a început să se străduiască în mod vizibil pentru intimitatea externă și internă, pentru a reduce formatul peisajului, naturii moarte, portretului de familie Desigur, departe de toate schimbările de teme către peisaj și natura moartă poate fi privită astăzi ca o abatere de la tabloul tematic, opoziția unui gen cu altul Astfel, creșterea genului de peisaj, în opinia noastră, este firească pentru artele noastre plastice și joacă încă un rol important în păstrarea originalității picturii lituaniene și în respingerea acesteia a retoricii externe, a didacticii în procesul de creare a imaginii unui persoana din ea Ca și în cazul lui A Žmuidzinavičius, Z Petravičius, A Petrulis, S Yusenis, M Cvirkienė, B Uogintas, I Švažas și alții care au lucrat constant și continuă să lucreze în genul peisajului, la fel fac toți ceilalți pictori periodic, ca păsări călătoare primăvara, există dorința de a reveni în peisaj, de a admira frumusețea pământului lor natal Natura poetică a imaginii omului nostru se datorează în mare măsură influenței înnobilatoare a peisajului În timp ce pictura sovietică lituaniană căuta un nou adevăr artistic, înfățișând o schimbare radicală în mediul rural și în oraș, omul a scăpat din viața de zi cu zi și s-a grăbit conștient să rezolve probleme enorme Punctul de cotitură a fost brusc, iar consecințele sale - împletirea rutinei cotidiene și a socialității - au distrus multă vreme integritatea imaginii artistice a omului, dar nu au putut să se cufunde în viața gri de zi cu zi - acest lucru a fost din nou împiedicat de o apel constant la sursa dătătoare de viață a spiritualității reciproce a omului și a naturii Și dacă în pânzele lui A Savickas, S Veiveryte, L Tuleikis adevăratul proprietar al pământului este oarecum nepoliticos, atunci această grosolănie exterioară și pămîntesc par să justifice noua înfățișare a peisajului transformat: câmpuri arate, irigate, păduri de clădiri noi, văi verzi Când îți dai seama de această implicație uriașă a vieții, „ asperitatea” externă se transformă în frumusețe, ramura uscată, aspră a copacului - un lăstar Principala cauză a anxietății cauzate de creșterea peisajului, naturii moarte sau portretului în pictură, este, în opinia noastră, apariția „picturii în cameră” ca artă de mâna a doua Expozițiile de pictură din saloanele de artă dezvăluie nepregătirea psihologică a artiștilor noștri de a lucra nu pentru o expoziție, ci pentru vânzare În primul rând, majoritatea pictorilor folosesc aproape automat mijloacele stilistice obișnuite concepute pentru o expoziție - un stil de pictură larg, o textură activă, o anumită decizie coloristică etc În al doilea rând, devine evident că autorii sunt adesea nepretențioși față de aceste lucrări, ei creați-le în grabă și nu vă gândiți deloc la scopul lor specific - să fiți mereu în camera intima, dar deloc pustie a apartamentului „Pictura în cameră” este încă la un nivel artistic destul de scăzut Din propria experiență, observăm că în tablourile destinate existenței permanente în spații mai închise, spre deosebire de cele expoziționale, se remarcă un anumit standard al unui program intrigio-tematic, o formă plastică De exemplu, răsfățându-se în atenția generală acordată artei populare, artiștii au început să creeze naturi moarte aproape în serie cu „smootkalis”, sălcii de Paște și ceramică Complexitatea confruntării dintre pictura de șevalet și lumea obiectelor, contradicțiile dintre dorința acesteia și capacitatea de a fi constant în public, credem noi, sunt acele motive serioase pentru apariția unui concept aparte care ar putea fi numit în mod condiționat minimalism Au apărut opinii că creșterea numărului de lucrări specifice, certitudinea lor tematică, nu au fost cel mai semnificativ factor pentru dezvoltarea picturii Mult mai importantă, conform acestui concept, este creșterea abilității Astăzi, numărul picturilor tematice finalizate artistic în atelierele artiștilor și, în consecință, în viață este în scădere Se pot căuta rădăcinile conceptului de „minimalism” nu în lupta picturii cu lucrurile pentru un loc în mediu, ci, de exemplu, în dorința artistului de a picta „mai puțin, dar mai bine” Cu toate acestea, dacă exactitatea ar trebui să reducă numărul de lucrări la expoziții, atunci nu atât de zel - în studioul artistului Generozitatea căutării creative este inevitabilă aici Cererea de muncă creativă nu înseamnă neapărat că rezultatele finale ale creativității trebuie reduse cantitativ Un adevărat artist este exigent, în primul rând, la forța, talentul și timpul său, dar nu și la numărul de idei P Picasso a creat aproximativ de lucrări, M -K Čiurlionis în scurtul său secol - peste de opere de artă și muzică, iar A Ivanov - doar câteva zeci Și dacă ar decide să scrie „și mai exigent” sau, dimpotrivă, „mai puțin”, atunci, se pare, tot nu ar crea nici mai mult, nici mai puțin Fiecare dintre lucrările lor a fost necesară și fundamentată într-un lanț neîntrerupt de idei creative și și-a luat locul de neînlocuit într-un singur sistem de imagini artistice Este destul de firesc ca orientarea destul de bruscă a picturii spre un interior rezidențial să apară și din cauza respingerii unui tablou tematic Acest lucru a fost firesc în prima etapă a procesului, până când s-au format picturile de cameră propriu-zise, atât de necesare mediului nostru, precum, de exemplu, pânzele artistului leton L Endzelina, excelent în poetizarea cotidianului La urma urmei, problema decorarii unui apartament rămâne, iar pictura figurativă tematică nu o poate rezolva Un alt lucru care mă îngrijorează este procesul prelungit de opunere și înlocuire a picturilor tematice cu cele camerale în conținut, ca să spunem așa, lucrări de pictură „de interior” În ultimii ani, când pictura noastră, după lungi căutări, s-a regăsit în sfârșit, când s-a îmbogățit cu tablouri care de obicei sunt numite tematice, au apărut brusc îndoieli cu privire la importanța și chiar organicitatea lor pentru artele noastre plastice Unii susțin că o imagine tematică este doar un concept efemer pentru a determina calitatea generală a unei opere de artă, alții pe care o imagine tematică este capabilă să o facă fără o figură umană, fără imaginea unei anumite persoane și alții se bucură că rolul intrigii ca bază a hărții tematice este în scădere, iar picturile din ce în ce mai de succes de orice gen (de zi cu zi, peisaj, portret) încearcă să fie clasificate ca picturi tematice În general, este firesc și fructuos să readucem istoria artei la discuțiile despre pictura tematică, întrucât ea stă la baza picturii O astfel de întoarcere este un angajament de reînnoire și obiectivitate a teoriei noastre Discuția intensă a acestor probleme în republica noastră este și ea firească : rândurile istoricilor de artă au crescut, s-a acumulat bogată experiență teoretică și material practic; în plus, chiar și conceptele și concluziile clar formulate, hrănite constant cu sucul creativității naționale vii, pot dobândi nuanțe deosebite care trebuie observate și înțelese în timp util Pe de altă parte, campania împotriva înțelegerii tradiționale a intrigii, pictura tematică a coincis cu șlefuirea picturii, destinată unui mediu estetic mai restrâns Prin urmare, a pune problema dinamicii dezvoltării tabloului tematic nu reprezintă o abatere departe de tema noastră Problema tabloului tematic este problema atât a genului său, cât și a rezonanței sale sociale în plinătatea interconexiunilor dintre pictură și mediu Rezolvând problemele complexe de percepție holistică și întruchipare a realității pe baza imaginii unei persoane, a unei figuri umane (înțelegem tabloul tematic ca o imagine cu o persoană vitală, activă), pictura tematică rămâne un element important în viață de artă de șevalet și, prin urmare, un aspect semnificativ din punct de vedere spiritual al întregului mediu estetic Încă din Renaștere, întruchipând o temă semnificativă - viața sau mitologia, artiștii s-au concentrat pe o personalitate activă Dorul pentru o astfel de persoană s-a intensificat și mai mult în căutarea marilor artiști ai generațiilor următoare - clasiciștii francezi, rătăcitorii ruși, muraliștii din Mexic Personalitatea creativ activă a omului și-a găsit întruchiparea în lucrările celor mai buni reprezentanți ai realismului socialist Prin urmare, nu este nimic surprinzător în faptul că încărcătura ideologică și semantică a picturii nu este doar o calitate inerentă artei plastice, este și subiectul formării unui mediu estetic Fluxul de formă industrială care s-a revărsat în mediul nostru obiectiv nu numai că nu reduce nevoia de pictură, dar, s-ar putea spune, chiar crește cererea pentru subiectul său specific Principiul echilibrului figurativ operează în structura mediului nostru: funcționalitatea crescândă a unor elemente ale mediului este, parcă, compensată de ponderea ideologică și semantică a altora De aici, desigur, urmează întărirea rolului picturii tematice de șevalet în diverse condiții de formare a mediului În primul rând, însuși faptul prezenței unui tablou tematic perceput de vizitatorii muzeelor și expozițiilor servește ca o caracteristică ideologică și artistică a mediului estetic general În al doilea rând, acest tip de caracteristică a unui anumit mediu este introducerea unei imagini tematice în arhitectură și mai ales influența acesteia asupra altor elemente artistice ale mediului Un exemplu viu al influenței tematice, sau mai degrabă eroic-epice a picturii, care are loc pe baza interdependenței dintre spațiul arhitectural și artele vizuale, este vitraliul modern lituanian, parțial, și tapiseria Procesul de formare a imaginii artistice a unei persoane, acoperind astfel de picturi precum „Partizani”, „Revoltă” B Mackevicius, „Adunarea Constituantă a Fermei Colective” B Dilki, „Pe piața fermelor colective” de V Gyachas, precum și lucrări tematice de A Savickas, A Gudaitis, C Dzhiaukshtas, L Tuleikis, I Shvazhas și alți pictori, continuă succesiv și fructuos în celebrele vitralii ale lui A Stoshkus, K Morkūnas Această continuitate poate fi urmărită în imaginea unei figuri, a chipului unei persoane pe fundalul unor scene din fapte umane O altă continuitate se simte în efortul picturii noastre către tensiunea dinamică a culorii ca expresie a principiilor construcției vitraliilor Căutarea culorii intense a fost cea care a servit ca unul dintre principalele impulsuri pentru utilizarea unui bloc mare de sticlă, atât figurativ, cât și constructiv-tehnologic, sistem de vitralii, o nouă formă de legătură cu arhitectura modernă Devine evident că, în mediul estetic, participarea atât a picturii monumentale, cât și, cu atât mai mult, a picturii de șevalet devine din ce în ce mai tangibilă Rezolvarea sarcinilor tematice și artistice puse înaintea picturii sovietice în general, creșterea operelor de artă încorporate direct în arhitectură, sporesc bogăția figurativă și decorativă a mediului nostru Urmând principiile participării optime a picturii în mediul estetic, și astfel în educarea conștiinței oamenilor, mediul, ca manifestare a gusturilor estetice ale oamenilor, ar trebui și poate să formeze și mai activ și mai intenționat o atmosferă de importanță, necesitatea pentru creativitatea pictorilor Sentimentul de necesitate generală va servi ca un imens impuls natural creativ, care se realizează, în primul rând, în selectarea unei teme, a intrigii de viață și, împreună cu alte mijloace de limbaj artistic, va putea lucra mai bine „pentru sinteza artistică și, în cele din urmă, pentru o persoană” (Yu Korolev) Ei spun că adevărata empatie pentru frumos coboară pe pământ pe aripile fragede ale unei păsări fabuloase Ni se pare că ceea ce îi lipsește cel mai mult bogăției noastre estetice este tocmai foșnetul aripilor picturii coborând cât mai aproape de mediul estetic Probleme actuale ale sculpturii moderne în țările Commonwealth-ului Socialist C Valerius Discuția și evaluarea operelor de artă create în țările comunității socialiste și născute din marea epopee a luptei împotriva fascismului, atât din punct de vedere al teoriei, cât și al creativității, necesită criterii speciale Conferința Internațională „Monumentele Luptei și Victoriei” (Brest, septembrie ) și Expoziția Internațională de Arte Plastice a Țărilor Socialiste cu ocazia împlinirii a de ani de la victoria asupra fascismului (Moscova, mai ) sunt deosebit de valoroase deoarece oferă o oportunitatea de a explora principalele tendințe și probleme ale sculpturii moderne la scara întregii comunități socialiste Formarea și întărirea sistemului socialist a fost un puternic accelerator al progresului istoric, începutul căruia a fost pus de Marea Revoluție din Octombrie Considerăm fundamental important ca evaluarea proceselor de artă în țările socialiste să se bazeze pe această propunere înaintată de partidul nostru Din păcate, trebuie remarcat faptul că în analiza dezvoltării sculpturii în societatea socialistă, rareori ne referim la un astfel de criteriu atât în teoria istoriei artei, cât și în critica de artă Desigur, o sarcină de această amploare implică o întreagă gamă de aspecte ideologice și artistice complexe, interconectate Istoria artei mondiale demonstrează în mod convingător că cele mai înalte opere de artă, care a excitat sentimentele multor generații ulterioare, au fost cele care și-au exprimat epoca cu o forță deosebită, punctul culminant al patosului social inerent acesteia, personalitatea contemporanului lor Epocile istorice și arta lor sunt profund diferite Și totuși, pe fondul istoric larg al diverselor etape de dezvoltare a civilizației umane, epoca tranziției de la capitalism la socialism, crearea comunismului, este fără precedent în natura patosului umanist, în ceea ce privește amploarea transformărilor revoluționare , descoperiri în știință și tehnologie De aceea arta timpului nostru, inclusiv arta plastică, chemată să-și exprime cu inspirație marea sa epocă, necesită o expresie ideologică și artistică deosebită Un exemplu viu în acest sens este opera sculptorilor din țările socialismului, inspirată de lupta eroică împotriva fascismului Monumentele luptei și victoriei confirmă în mod strălucit acest lucru: împreună marchează și o nouă etapă profund progresivă în dezvoltarea sculpturii mondiale Acest lucru se aplică, așa cum vom vedea mai jos, atât pentru gama lor ideologică și artistică, cât și pentru inovația îndrăzneață a soluțiilor plastice Arta care a prins contur la noi după Marea Revoluție din Octombrie a îmbogățit înțelegerea umanismului cu trăsăturile speciale ale epocii noastre Acest lucru a fost deja dovedit de primele lucrări ale lui I Shadr, N Andreev și alți sculptori ai Rusiei sovietice Compoziția „ Femeie muncitoare și fermieră colectivă” de Mukhina, prezentată pentru prima dată în la Expoziția Internațională de la Paris, a răspândit cu mare forță esența socialismului în întreaga lume Noi fațete ale înaltului umanism în sculpturile lumii socialiste au strălucit puternic în lucrările dedicate perpetuării marelui eroism al poporului sovietic în lupta împotriva fascismului, care amenința cu moartea civilizației mondiale Cea mai concentrată întruchipare artistică și figurativă a acestui umanism o vedem în monumentul „Războinic-Eliberator” din Parcul Treptower din Berlin Un soldat sovietic cu un copil salvat în brațe este o alegorie a isprăvii poporului sovietic, prima țară socialistă din lume, care a salvat omenirea de fascism cu prețul unor mari sacrificii Putem vorbi pe bună dreptate despre impactul larg asupra opiniei publice mondiale al unor lucrări de sculptură a realismului socialist precum „Fata muncitoare și fermă colectivă”, „Războinic-eliberator”, imagini cu Salaspils și Pirchupis (URSS), memoriale din Buchenwald (GDR) , Mauthausen (Austria), monumente din Bulgaria, Cehoslovacia, monumentul „Războiul de Eliberare” (Sud slavpya) și altele Toate împreună poartă patosul umanismului noii ere și stimulează astfel tendințele progresive ale sculpturii mondiale Umanismul creativității artistice în societatea socialistă constă și în faptul că are loc o schimbare decisivă a rolului artei în viața societății și a individului, în formarea și înflorirea personalității sale Căci nu este vorba despre îmbogățirea culturii elitei cu fructe, așa cum este cazul în țările burgheze, ci despre creșterea spirituală a milioane de oameni Acest lucru este servit și de ansambluri monumentale , sculpturi situate în spații deschise și sinteza artelor spațiale la scara complexelor urbane și sculpturi de șevalet în interioarele clădirilor publice Acest proces este de mare importanță pentru poziția formulată în mod repetat de Partidul Comunist cu privire la sporirea rolului artei în educația spirituală și etică în societatea socialistă El se opune fundamental ideologiei burgheze a „ determinismului tehnologic”, care denunță progresul tehnic ca fiind singura valoare a civilizației # # # Toată practica creativă, în special Expoziția Monumentelor Luptei și Victoriei și Expoziția internațională pentru cea de-a -a aniversare a Victoriei asupra fascismului dezvăluie în mod convingător o nouă tendință importantă – evoluția profundă a genurilor sculpturii în societatea socialistă Și deși s-ar părea că vorbim despre o formă separată de artă plastică, această tendință este legată organic de procesele fundamentale ale dezvoltării sociale și spirituale a societății sub socialism În genul șevalet, fenomene similare pot fi observate în sculptura fiecăreia dintre țările socialiste Astfel, sculptorii maghiari au arătat o serie de sculpturi de șevalet foarte mici, marcate, însă, de o amploare neobișnuită a generalizării ideologice și artistice pentru acest gen Astfel, de exemplu, o mică compoziție a lui Vashas Karoy „Revoluția” Ea exprimă poetic și puternic forța irezistibilă a impulsului revoluționar la nivel național O sculptură interesantă și semnificativă a aceluiași autor este Storming the Winter Palace Ambele lucrări foarte mici conțin multe descoperiri plastice compoziționale interesante Așadar, în „Revoluția” călăreții călare, parcă, zboară prin aer - autorul a dat un punct de sprijin doar la doi sau trei dintre ei Cu unitatea plastică a figurilor care săreau rapid, sculptorul a reușit să exprime caracterul individual, emoționalitatea profundă a fiecăruia În Storming the Winter Palace, arhitectura introdusă cu îndrăzneală — arcul prin care luptătorii se năpustesc — introduce elemente de alegorie alegorică O tendință similară de a complica designul ideologic și artistic al sculpturii de șevalet poate fi urmărită și în lucrările sculptorilor din alte țări ale comunității socialiste De mare interes este compoziția-portret „În cinstea lui Victor Jara”, realizată de Theo Balden (GDR) Acest portret al poetului național, cântărețul din Chile, care a fost brutal executat de naziști, Pinochet, este rezolvat de Balden într-o compoziție care cu greu poate fi atribuită genului de șevalet sau monumental Capul cântăreței aruncat înapoi este rezolvat în tradiții realiste Dar este împletită cu o ramură de dafin care cădea, care este inclusă în compoziție ca o componentă figurativă și plastică importantă Această lucrare este „șevalet” în structura sa poetică, emoțională Dar Theo Balden folosește cu îndrăzneală tehnicile unei soluții monumental-decorative și obține astfel un efect complet neașteptat: într-un complot tragic, un început care afirmă viața triumfă, ideea nemuririi imaginii unui cântăreț popular Opera lui Balden este de o valoare considerabilă pentru sculptura monumentală modernă, trăiesc într-un mediu arhitectural În general, sculptura lui Balden marchează tendințele născute din căutarea mijloacelor de exprimare a marilor sentimente și idei mărețe, a vieții și a luptei maselor de oameni din epoca noastră în toate genurile de artă Un exemplu interesant de evoluție a genurilor poate fi văzut în sculptura „Victoria” a sculptorului român N Corcescu Acest lucru este dovedit de amplasarea ei monumentală liberă în spațiu, dinamismul și, în același timp, structura emoțională profund lirică Procesele de evoluție a genurilor de sculptură sunt caracteristice tuturor țărilor comunității socialiste Intensitatea lor poate fi urmărită pe exemplul creativității artistice a multor maeștri Monumente ale sculptorilor maghiari: monumentul „ Revoluției maghiare din ” de Istvan Kis, proiectul monumentului partizanilor de Jena Kerinya, monumentul „Victimelor fascismului” din Mauthausen de A Makris și alții, pentru toți monumentalitatea și semnificația lor, poartă sculpturi care înainte erau neobișnuite pentru acest gen emoție emoțională, note lirice; au dorința de a se elibera de măreția tradițională O combinație îndrăzneață de intrigi cotidiene și generalizări mari semnificative din punct de vedere social, tehnici de compoziție inovatoare , o structură poetică extraordinară în comparație cu structura tradițională a lucrărilor monumentale pot fi observate în opera lui Imre Varga, în special în monumentul său închinat poetului Miklós Rodnoti intelectuală și uneori filozofică extraordinară a imaginii artistice a compozițiilor de șevalet și, în același timp, impresionanta „explozie” emoțională a structurii figurative a operelor monumentale și pătrunderea în societatea socialistă în curs de dezvoltare lirică el și soluții spațiale, cum ar fi „Khatyn” Dar este și o sculptură în picioare singuratică într-un spațiu natural - „Patria mamă”, creată de sculptorul G Iokubonis în Pirchupis Vedem o alegorie romantică magnifică în monumentul sculptorului polonez Pământ Este format din monumentale „Aripi”, este plin de conținut uman ridicat, vise, aspirații, zbor Cunoaștem o serie de memoriale în care planificarea în sine prevede deplasarea organizată a spectatorilor către compoziția sculpturală finală, care este apoteoza întregului complex Așa este ansamblul cu monumentul „Războinicului-Eliberator” din Parcul Treptow din Berlin, situat pe o suprafață de de hectare Acesta este complexul cimitirului Piskarevsky din Leningrad O serie de ansambluri memoriale sunt încununate cu sculptură, care este observată pe scară largă din punctele îndepărtate ale spațiului înconjurător: acestea sunt memoriale pe Mamaev Kurgan din Volgograd și pe Muntele Vitkov din Praga, un monument din orașul Svidnik (Cehoslovacia), care a imortalizat amintirea a de soldați sovietici căzuți în operațiunea Dukel Ansamblurile monumentale create în țările comunității socialiste sunt și ele foarte interesante pentru noile lor soluții la problema relației dintre sculptură și arhitectură Este foarte valoros că în unele dintre ele arhitecții încearcă cu îndrăzneală să rezolve sarcinile figurative și artistice ale memorialelor prin intermediul arhitecturii „pure” Cu toate acestea, acesta nu este în niciun caz un obelisc tradițional Un exemplu în acest sens este ansamblul „Khatyn” din Belarus Autorii monumentului au reușit să găsească modalități de a traduce într-o imagine artistică un sat incendiat de naziști împreună cu populația sa *f* mod semnificativ, inovația fundamentală plastică și spațială creată în țările socialiste a memorialelor luptei și victoriei Uneori, compozițiile lor sunt diametral opuse în principiile lor „Inelul Gloriei”, inclusiv principalele linii de apărare ale Leningradului, acoperă o zonă vastă Acestea sunt memoriale ale satului, întruchipate în complexe de artă de o imagine fără precedent în istoria artei mondiale În acest complex s-a realizat un sentiment de democrație neobișnuit de profundă - fiecare casă, fiecare sătean ruinat este imortalizat Astfel, s-a realizat inovația fructuoasă a creării unei imagini profund emoționale prin intermediul arhitecturii Pe de altă parte, chiar și acolo unde sculptura este implicată ca o componentă definitorie a memorialului, arhitectura nu funcționează deloc ca „piedestal”, ci îndeplinește și funcții figurative, adesea alegorice, participând activ la soluționarea designului ideologic și artistic aceasta O tehnică importantă pentru rezolvarea memorialelor a fost includerea în ele a unei părți din clădirile supraviețuitoare ale lagărelor de concentrare Noutatea se observă și în relația dintre sculptura memorialului cu natura înconjurătoare În Pirchupis nu există nici simetrie axială în organizarea spațiului, nici alt sistem de planificare: sculptura se află pe fundalul naturii naturale - câmpuri, pajiști Același, dar într-o interpretare diferită, poate fi văzut în Abling și în alte părți Strâns legate de natură sunt ansamblurile memoriale create în Iugoslavia după desenele lui B Bogdanovich, care simte perfect aspectele estetice ale peisajului Sculptura țărilor socialiste are trăsături naționale unice Deci, dacă în sculptura Ungariei se remarcă căutarea metaforei, alegorii, poate fi văzută, de exemplu, în Salaspils, unde peretele atârnat deasupra intrării simbolizează granița dintre viață și moarte, iar sculpturile stau pe pământ fără socluri Aceeași tehnică poate fi observată și în Buchenwald, unde sculpturile prizonierilor nu au nici „suport” arhitectural, dar turnul de alarmă este inclus ca o componentă importantă în compoziția de ansamblu a ansamblului mare generalizare figurativă și artistică, apoi sculptorii bulgari se îndreaptă către reprezentarea unei intrigi reale, exprimând poetic în ele unitatea înaltelor sentimente umaniste ale personajelor Acest lucru este confirmat de grupurile „Comandantul rănit” de Lubomir Dalchev, „Partizanii merg la munte” de S Krumov și o serie de altele prezentate la Expoziția Internațională dedicată aniversării a de ani de la Marea Victorie (sculptură de V Starchev „Pieta”, precum și „Victoria” L Dalcheva, este una dintre puținele excepții) Dar, în ciuda bogăției plăcute a unicității naționale a sculpturii țărilor socialiste, ceea ce le este fundamental comun este internaționalismul, o unitate ideologică viu, exprimată emoțional, patosul luptei pentru socialism * * * Cea mai importantă problemă comună pentru sculptorii țărilor socialiste a fost problema exprimării imaginii unui contemporan și mai ales a unui muncitor Cunoaștem lucrări precum „Cobblestone - the weapon of the proletariat” de I Shadr (URSS), dedicate luptei muncitorilor din Rusia prerevoluționară, imagini ale muncitorilor unei societăți socialiste: „ Metalurg” de A Motovilov și „Lucrătorul de la Stalingrad” de N Tomsky (URSS), „Oțelierul” Irimescu (SRR), „Martenovets” Somodi (Ungaria) și un număr de alții Dar în stadiul actual mișcare spre comunism, această problemă necesită căutări creative suplimentare, încă nu a fost rezolvată în toate genurile Tradițiile magnifice ale portretului sculptural al patrimoniului mondial necesită însă o regândire mai profundă și mai îndrăzneață în condițiile modernității noastre, o îmbogățire hotărâtoare a soluțiilor compoziționale figurative În ceea ce se creează, există încă multă urmărire mecanică a tradițiilor genului portretului Între timp, întruchiparea imaginii unei societăți socialiste lucrătoare necesită o legătură cu problemele mai largi ale timpului nostru La expozițiile recente, și în special cele prezentate pentru cea de-a -a aniversare a Victoriei, au fost expuse multe portrete sculpturale Dar ele nu transmit întotdeauna imensitatea evoluției spirituale a personalității creatorilor societății socialiste, care se desfășoară activ în toate țările comunității socialiste Adesea porii sunt rezolvați superficial, naturalist În multe dintre ele nu există o reflecție profundă a autorului, artistului , a evaluării în legătură cu procesele de formare a unei noi personalități spirituale în condițiile progresului social modern și ale revoluției științifice și tehnologice În același timp, privitorul este profund încântat de abordarea precisă și poetică a artistului asupra ideii și în acest gen În reflecțiile filozofice asupra personalității modelului, artista nu se poate abține să se gândească la ceea ce ar trebui subliniat în caracterul ei real pentru ca adevărul individual să devină marele adevăr al artei și semnul distinctiv al modernității noastre Nu se poate sublinia faptul că lipsa imaginației creative este remarcabilă în special în genul portretistic al sculpturii Procesele obiective care se dezvoltă în sculptura țărilor socialiste impun căutarea unor noi mijloace artistice expresive Astfel, în creația artistică a societății socialiste, artele plastice, inclusiv sculptura, sunt chemate să creeze o „mitologie” care nu a fost încă văzută în patrimoniul mondial Ne referim încă des (și în mod legitim) la imaginea lui „Prometeu” Așa este monumentalul relief-mozaic din arhitectura hidrocentralei Burshtym, creat de sculptorul Yu Aleksandrov și pictorul B Elkonin, imaginea lui „Prometeu” în mozaicul monumental de P Kuznetsov Dar să te limitezi la asta nu este suficient Nu este timpul să căutăm imagini poetice ale lui „Prometeu” modern, care creează cu îndrăzneală o nouă lume pe planetă, stăpânește lumile cosmice? Poate că portretele eroilor muncii ar trebui asociate cu romantismul muncii lor, cu procesele de generare a energiei, cu progresul științific și tehnologic și cu creativitatea colectivă De asemenea, este logic să presupunem că în viitorul apropiat proiectele ansamblurilor monumentale vor acoperi o gamă mai largă de subiecte *f* O analiză a proceselor artei sculpturii în țările comunității socialiste duce la convingerea că este necesară unirea eforturilor criticilor de artă și artiștilor acestor țări în domeniul teoriei și practicii creative Problemele integrării în domeniul artelor plastice au aspecte diferite În domeniul teoriei, una dintre principalele întrebări este predicția rolului și locului artei în procesul de mișcare a unei societăți socialiste dezvoltate către comunism Pătrunderea tot mai profundă a artei în mediul cotidian care îl înconjoară pe om sub socialism necesită previziune științifică Eforturi comune , reflecții teoretice, schimb reciproc de experiență creativă sunt necesare pentru a rezolva aceste probleme în țările comunității socialiste Munca enormă care se face pentru coordonarea dezvoltării tuturor aspectelor vieții în țările comunității socialiste afectează și domeniul culturii artistice, inclusiv dezvoltarea problemelor teoretice Această lucrare urmează să fie realizată în viitorul apropiat Orașele în care artele vizuale se desfășoară în sinteză cu arhitectura sunt create de secole Au master planuri; astfel, se creează premise obiective pentru prezicerea conceptelor fundamentale ale sintezei artelor Dezvoltarea artelor plastice, în special a sculpturii, este strâns legată de evoluția proceselor sociale și spirituale ale societății în mișcarea sa către comunism, de perspectivele revoluției științifice și tehnologice, de complicarea structurii spirituale a individului și potențialul intelectual al omului Toate aceste domenii sunt deja acoperite de prognoza științifică , iar aici există poziții de plecare, sarcini principale pentru ipoteze futurologice despre dezvoltarea artei; vor contribui la depășirea acestui „gât de sticlă” încă în planificarea urbană în aproape toate țările comunității socialiste Și chiar dacă o anumită cantitate de fantezie este permisă în futurologia științifică a artei, cu toate acestea, o astfel de perspectivă va lumina, fără îndoială, o serie de probleme într-un mod nou Problema integrării cercetării teoretice și experienței este, de asemenea, o chestiune a tendințelor de dezvoltare a arhitecturii și a conexiunii cu sinteza artelor și utilizarea reciprocă a celor mai bune realizări individuale în acest domeniu Nimeni nu se îndoiește de ratele și succesele enorme ale construcțiilor în țările socialiste, care nu au precedent în istorie , care ar fi de neconceput fără munca dezinteresată a arhitectului Cu toate acestea, recunoașterea acestui fapt nu poate fi o „indulgență” pentru inexpresivitatea multor soluții arhitecturale, pentru monotonia clădirilor din noile microdistricte Și aici interesul artiștilor și arhitecților din toate țările socialiste este la fel de puternic , pentru că problema introducerii artei în mediul care îl înconjoară pe om în fiecare zi decurge din însăși natura societății socialiste și este la fel de importantă pentru fiecare dintre țările socialiste comunitate Mulți artiști și arhitecți încă trăiesc în cadrul vechii idei a esenței sintezei artelor, profesori și specialiști din alte domenii care lucrează în țările comunității socialiste - aceasta este o sarcină foarte reală și urgentă Cu toate acestea, trebuie să se înțeleagă clar că condiția prealabilă pentru această lucrare comună ar trebui să fie un singur program fundamental de teorie și metodologie, un singur centru director permanent, care încă nu există Există o gamă largă de probleme teoretice, cercetări și direcția ulterioară a proceselor artistice creative, care sunt la fel de importante pentru fiecare dintre țările comunității socialiste Se deschid perspective fascinante în fața unei sculpturi monumentale cu caracter memorial, adică a uneia care este dedicată unui eveniment care a avut deja loc sau unui individ În același timp, deja acum, ca sarcină nerezolvată, dar care necesită un răspuns, apare nevoia generalizării poetice în sculptura monumentală a patosului eroic al creatorului I Irimescu (SRR) anul Monumentul revoltei țărănești din Fragment Bronz I Kerenyi (Ungaria) Demonstratie Bronz când s-a decis în raport cu structuri arhitecturale individuale sau ansambluri palate unice Dar acum nu este vorba deloc despre asta Pătrunderea artei în mediul uman ridică problema necesității unei relații cu totul noi, care, alături de alți factori, schimbă radical principiile urbanismului și relația dintre artă plastică și arhitectură Vorbim despre crearea unor concepte ideologice și artistice inovatoare în condițiile progresului științific și tehnologic modern Vorbim despre un sistem de sinteză care nu ar putea afecta profund și cuprinzător înflorirea spirituală a individului într-o societate socialistă dezvoltată Integrarea dezvoltării teoretice a problemelor de actualitate de prognoză a artelor plastice prin eforturile comune ale istoricilor de artă, artiștilor, munca arhaică a maselor din țările socialiste, așa cum sa discutat mai sus Până acum, apelul la acest aspect atât de important al vieții este încă extrem de nesemnificativ Această temă nu a găsit încă mijloacele artistice necesare, în special , noi alegorii - alegorii și simboluri care corespund proceselor de mișcare a societății către comunism Problema alegoriei, care a fost discutată mai sus, menită să exprime modernitatea, este la fel de relevantă pentru arta sculpturii din toate țările socialismului, pentru toate genurile de sculptură Absența lor sărăcește posibilitatea generalizării artistice a modernității socialiste Sarcinile de integrare în dezvoltarea teoriei dezvoltării artei sculpturii sunt departe de a fi epuizate de cele spuse mai sus Astfel, însăși practica creativă a țărilor socialismului, prezentată, în special, la expoziții internaționale L Dalchev (NRB) Câștigă da Bronz I Shomodp (Ungaria) Monumentul Eliberării în Shalgotarian Fier sudat , demonstrează cât de importantă este îmbogățirea reciprocă în rezolvarea problemei internaționalului și național Necesitatea unei teorii unificate a practicii artistice a sculptorilor este de netăgăduit, oportunități excepționale pentru proceselor Trebuie să realizăm în comun dezvoltarea noilor probleme teoretice menționate mai sus Mai avem de văzut ansamblurile inspirate de sculptură monumentală care vor fi create și integrarea creativității reale a sculptorilor comunității socialiste Ne inspiră decizia celui de-al -lea Congres al PCUS de a construi la Moscova un monument în memoria eroilor mișcării internaționale comuniste și muncitorești, luptători dezinteresați pentru fericirea poporului, căzuți în mâinile inamicului de clasă Importantă pentru dezvoltarea ulterioară a artei este întrebarea semnificației în ea a temei Victoriei asupra fascismului în viața politică și spirituală a poporului, a comunității socialiste Nu trebuie să ne gândim că monumentele create și sculpturile de șevalet dedicate luptei împotriva fascismului au epuizat deja acest subiect Nu numai contemporanii noștri, ci și descendenții noștri se vor întoarce asupra ei Desigur, timpul va introduce un conținut filozofic nou și mai larg în întruchiparea artistică a acestei mari epopee eroice În legătură cu aceasta, apar o serie de aspecte care sunt importante pentru prognoză și metodologia artei Percepția artei, în special a artei monumentale, are și un aspect atât de important ca apropierea sau îndepărtarea de evenimentele care au devenit tema conceptului Acum, în toate țările, se poate observa cât de profund oamenii sunt șocați în apropierea monumentelor perpetuând eroismul oamenilor în lupta împotriva fascismului, chiar și atunci când aceste lucrări nu au o calitate artistică suficient de ridicată Aici sculptura este cu adevărat „memorială”, servește drept reamintire Cu adevărat experimentat sau simțit, este atât de puternic încât uneori „se suprapune” percepției plasticității în sine Ceea ce a trăit privitorul este, parcă, adus în imagine de către el, completându-i expresivitatea emoțională Cu toate acestea, percepția generațiilor viitoare se va forma mai obiectiv, va necesita o profunzime deosebită de generalizare, o expresivitate ideologică și artistică deosebită De aici și criteriul deosebit de înalt de evaluare a sculpturilor dedicate Marelui Război Patriotic Contemporanii nu pot decât să aibă în vedere punctul de vedere al viitorului privitor, deoarece epopeea Marelui Război Patriotic are o mare importanță pentru formarea caracterului spiritual, moral și a generațiilor viitoare, responsabilitatea de a se asigura că marea epopee este transmisă în opere cu sunet autentic Monumentele prezentate la expoziția pentru conferința internațională au cuprins multe lucrări de înaltă din punct de vedere artistic, ei vor păstra timp de secole întruchiparea artistică inspirată a marii lupte Însă, alături de aceasta, nu se poate să nu constate că o serie de monumente locale sunt departe de revendicările pe care deja le propun cererile tot mai mari ale popoarelor Ne-am oprit la această problemă pentru că acum există o situație foarte dificilă în domeniul sculpturii memoriale dedicate războiului împotriva fascismului Are loc un proces foarte ciudat și condiționat în mod obiectiv Pe măsură ce ne îndepărtăm de anii de război din toate țările comunității socialiste, recunoștința oamenilor față de cei care au murit în această luptă crește, iar marea semnificație a acestei victorii pentru întreaga civilizație este din ce în ce mai profund realizată Se exprimă în dorința activă a celor mai largi mase de a perpetua această mare ispravă a milioane de oameni, și în special a compatrioților, rudelor și rudelor lor care au murit în timpul războiului Am putut observa direct amploarea acestui proces de creștere Acest efort găsește adesea forme neașteptate și deloc întotdeauna optime de exprimare artistică Destul de multe memoriale, create cu fonduri strânse de fermele colective și sovieticele locale, nu au fost făcute profesional Este necesar să ne asigurăm că aceste aspirații înalte sunt traduse în adevărate opere de artă O astfel de mișcare, născută din creșterea spirituală enormă a poporului, a îmbrățișat toate țările socialismului și s-a dezvoltat pe scară largă în Uniunea Sovietică, care a pierdut peste douăzeci de milioane de oameni în timpul Marelui Război Patriotic Istoria artei, istoria mondială a sculpturii nu au cunoscut un asemenea precedent Acest proces necesită o analiză profundă și măsuri organizatorice și creative fundamentale Această mișcare fără precedent a dat naștere deja la noi forme de artă Avem exemple izbitoare de creativitate artistică cu adevărat populară pe această bază *#* Expozițiile internaționale dedicate aniversării a de ani de la Victoria asupra fascismului au arătat că cele mai bune dintre lucrările create în treizeci de ani, realizate de sculptori din țările socialiste, formează un nou capitol în sculptura mondială În ciuda multor tendințe încă inhibitoare, sarcini nerezolvate, idei progresiste ale erei socialiste exprimate în ele, inovarea soluțiilor figurative, compoziționale și spațiale ale memorialelor îndeplinesc rolul din ce în ce mai mare al artei în modelarea viziunii asupra lumii, convingerilor morale ale unei persoane Sculptura comunității socialiste influențează din ce în ce mai mult conștiința maselor și creativitatea artistică în lumea non-socialistă și, mai ales, în țările în curs de dezvoltare ale lumii Arta sculpturii în țările comunității socialiste stimulează deja astăzi dezvoltarea progresivă a sculpturii lumii moderne Am sărbătorit cea de-a -a aniversare a Marii Victorii, dar nu există nicio îndoială că aniversarea a -a și a -a ei va fi sărbătorită și de omenire Și opere de artă vor fi create până la aceste date Dar cele mai bune lucrări memoriale, care au fost deja create de contemporanii marii epopee eroice a luptei împotriva fascismului și a victoriei asupra acestuia, vor rămâne pentru totdeauna în arsenalul artei mondiale Amploarea și complexitatea sarcinilor cu care se confruntă arta societății socialiste care avansează spre comunism necesită clarificare, atât din punct de vedere al creativității, cât și din punct de vedere al istoriei artei, a problemelor și modalităților determinante, încă nerezolvate și urgente de dezvoltare a sculpturii noului lume Semnificația deciziilor celui de-al -lea Congres al Partidului Comunist al Uniunii Sovietice pentru arta contemporană este, de asemenea, enormă și inspiratoare Conturând perspective grandioase, fundamentate științific, pentru mișcarea societății către comunism, ei au creat astfel un teren fertil pentru rezolvarea sarcinilor ideologice și artistice definitorii ale artei, inclusiv sculptura în țările socialiste Julius Nemchik Artist și om M Şaşkova Kremlinul din Bratislava se înalță cu mândrie deasupra capitalei Republicii Socialiste Slovace Vizibil din toate părțile, acest castel antic servește ca simbol istoric și centru al relicvelor de stat ale poporului slovac În sălile sale, restaurate cu dragoste în urmă cu câțiva ani, sunt și lucrări ale artiștilor slovaci Sunt puțini dintre ei: doar cei mai buni sunt onorați să ajungă aici Printre acestea se numără mai multe pânze care înfățișează peisaje din țara natală, realizate de Artistul Poporului din Cehoslovacia, academicianul Julius Nemchik Opera sa este o pagină strălucitoare în istoria artei plastice moderne slovace, lucrările sale împodobesc multe muzee și galerii de artă din Cehoslovacia și sunt incluse în fiecare expoziție națională majoră Biografia lui Julius Nemchik este similară cu calea de viață a multor artiști ai Cehoslovaciei moderne El aparține generației cunoscute sub numele de generația Fiul cel mare al unui fierar care a murit în primul război mondial, a trebuit să câștige bani pentru a întreține întreaga familie A început cu tâmplăria; mai întâi a fost ucenic, apoi a devenit un adevărat tâmplar În mâinile lui, securea era o unealtă ascultătoare Începuturile artistice au fost puse în sufletul lui Julius Nemchik Din copilărie i-a plăcut să deseneze, și-a dedicat tot timpul liber acestei ocupații Pofta de artă l-a condus la ideea nevoii de a studia După ce i-a predat securea din mână în mână fratelui său mai mic, Julius Nemchik din micul sat natal Šarishska Poruba, situat lângă orașul slovac de est Prešov, a plecat în îndepărtata Praga Acolo, în , a fost admis la Academia de Arte Frumoase din Praga, în ciuda faptului că tâmplarul din sat nu avea diplomă de înmatriculare În loc de certificat, a prezentat tablouri După absolvirea Academiei, a devenit membru al Societății Artiștilor Slovaci din Bratislava și a participat la toate expozițiile semnificative Pictorul Julius Nemchik și-a început cariera ca portretist Întotdeauna a fost atras de chipurile umane cu originalitatea, individualitatea lor Poate de aceea după mulți ani, când a fost necesar să facem performanță După eliberarea țării de fascism și instaurarea puterii populare, artistul s-a stabilit la Kosice Acolo, la inițiativa sa, Asociația de Arte Plastice din Slovacia de Est a fost organizată sub societatea culturală Svojina, iar timp de mulți ani a fost președintele acesteia Julius Nemczyk locuiește și lucrează în Bratislava din La aniversarea a de ani de la naștere, a primit titlul de Artist Onorat al Republicii, iar în a primit titlul de Artist al Poporului din Cehoslovacia Julius Nemczyk s-a pus pe treabă pentru a pune o ordine socială importantă și pentru a crea o serie de portrete ale muncitorilor slovaci care construiesc conducta de petrol Druzhba din Uniunea Sovietică Parcă s-a întors în anii săi mai tineri și cu aceeași pasiune și entuziasm tineresc a realizat o serie de portrete sub titlul scurt „Slovneft” În acei ani de construcție a conductei de petrol, acest cuvânt conținea un concept mare și încăpător de prietenie și cooperare cu Uniunea Sovietică Un loc semnificativ în moștenirea portretistică a lui Julius Nemchik ar trebui acordat picturii sale „Eroul Uniunii Sovietice, căpitanul Jan Nalepka” Această pânză poate fi numită atât portret, cât și operă de gen, deoarece combină o poveste despre o persoană și o poveste despre faptele sale, despre timpul său Chipul voinic al eroului, întreaga sa silueta, exprimând concentrarea tensiunii și a concentrării înainte de începerea bătăliei, atrage atenția la prima vedere Orizontul îndepărtat, marginea pădurii, pictate cu grijă și pricepere de mâna unui maestru peisagist, devin un fundal care monumentalizează imaginea eroului Julius Nemchik se manifestă ca un artist care este capabil să dezvăluie starea psihologică profundă a personalității umane, păstrând în același timp autenticitatea portretului și autenticitatea în transferul detaliilor și a mediului eroului Nu a fost o coincidență că Julius Nemchik a apelat la imaginea acestui om pentru a crea una dintre cele mai bune lucrări ale sale Jan Nalepka este o personalitate eroică, organizator și comandant al detașamentului de partizani cehoslovaci care operează sub conducerea sa pe teritoriul Ucrainei sovietice ocupate temporar A murit în luptele pentru eliberarea orașului Ovruch, iar postum i s -a acordat titlul de Erou al Uniunii Sovietice Prin programul său ideologic și creativ, Julius Nemchik afirmă pozițiile realismului socialist În toate lucrările create de-a lungul multor ani de creativitate, el rămâne fidel acestei metode artistice - și în portrete, și în peisaje, și în pânze istorice El a dedicat unul dintre picturi unei pagini glorioase din istoria modernă a Slovaciei - un eveniment cunoscut sub numele de Revolta Krompas În , în micul oraș slovac Krompachy, proletariatul s-a ridicat pentru a lupta împotriva exploatatorilor Oamenii au ieșit în stradă, iar ceea ce a fost la început o mișcare spontană s-a transformat într-o revoltă conștientă a maselor de oameni La acea vreme, în condițiile unei republici burgheze, ea a fost înăbușită cu brutalitate de autorități, care au folosit trupe pentru a reprima rebelii Manifestația muncitorilor a fost doborâtă Dar sămânța luptei, care a căzut pe pământul fertil al indignării populare, a dat roade în timp Revolta Krompach a devenit o piatră de hotar pe calea mișcării revoluționare din Cehoslovacia Julius Nemchik construiește compoziția în așa fel încât să sublinieze unitatea masei poporului, să arate că este un monolit Însăși titlurile picturilor determină caracterul atitudinii autorului față de acea vreme: „Refugiați”, „Ororile fascismului ”, „Exilații”, „Văduva”, „Auschwitz” și altele Oameni care se întorc din lagărele de concentrare, oameni rătăciți pe drumurile războiului, orașe în flăcări, câmpuri devastate - toate acestea se reflectă într-un fel de cronică artistică a anilor grei ai luptei împotriva fascismului, care este creată de maestrul slovac O nouă etapă în anale începe după Revolta națională slovacă Artistul povestește despre evenimentele eroice din timpul rezistenței poporului Acest subiect este dedicat, de exemplu, lungului său serial intitulat „Pe urmele căpitanului Yang al filmului” Julius Nemchik pictează portrete ale asociaților lui Jan Nalepka, ale oamenilor apropiați, pictează peisaje ale patriei sale și ale acelor locuri în care a luptat, unde este înmormântat În opera lui Nemchik, un optimist uniți , cuprinsi de un singur impuls, înaintând irezistibil spre o mână de militari și polițiști Cei neînarmați merg cu îndrăzneală împotriva armelor Și deși se știe că răscoala a fost înăbușită, pe pânză artistul oferă, parcă, o perspectivă istorică asupra victoriei poporului Opera lui Julius Nemczyk include și o serie mare de picturi în care a portretizat suferința poporului său în timpul ocupației fasciste Multe dintre ele le-a creat direct în anii războiului, dar chiar și pe timp de pace, reminiscențe ale evenimentelor tragice din trecut prind uneori viață în lucrările sale , colorate de alegorie, simbolice în spirit Acesta este tabloul „Focul”, pictat în În ea, realistul Julius Nemchik apare ca un maestru al imaginii simbolice, înfățișând un oraș depopulat înghețat sub un cer sumbru și afumat Din norii învolburați , apăsând pe scheletele fostelor locuințe umane, o avalanșă de cai roșii cade la pământ Intensitatea dramatică a culorii, localitatea culorii roșii, diagonala rapidă a compoziției transmit sentimentul tragic al unui cataclism, cruzimea unui război care aduce distrugeri teribile și victime o clădire care a fost adusă de rezistența eroică a poporului Temele lucrărilor sale și stilul său artistic se schimbă și ele: apare o schemă de culori deschise, se creează compoziții care transmit amploarea peisajului, ca, de exemplu, în tabloul „ Brigada partizană care traversează râul Gron” O pânză epică mare povestește despre un anumit eveniment - o traversare într-o zi rece de iarnă printr-o barieră largă de apă Spărgătoarele fierb la picioarele cailor și ale partizanilor de picior, unii dintre oameni au trecut deja pe partea cealaltă și, din cauza pădurii îndepărtate, vin și pleacă noi rânduri de luptători, niciun obstacol nu îi va opri Mișcarea rapidă înainte cu orice preț, irezistibilitatea acestui flux uman - acesta este sensul principal al lucrării, scrisă de artist sub impresia poveștilor prietenilor care au participat la traversarea eroică Julius Nemchik a afirmat eroismul cu picturile sale A luat imediat și irevocabil partea poporului Aceasta a fost poziţia lui în timpul ocupaţiei, în timpul Răscoalei Naţionale Slovace După victoria Revoluției din februarie , când țara a pornit pe calea unei noi reînnoiri democratice, Y Nemchik sa mutat muncă În ele se aude glasul triumfător al poporului învingător, care a pornit cu îndrăzneală și fermitate pe calea dezvoltării socialiste Noi proiecte de construcții, construcția de uzine și fabrici, așezarea conductei de petrol Druzhba - fiecare eveniment nou din viața industrială și de lucru a țării a fost reflectat în picturile sale Pe baza acestor pânze se poate întocmi o hartă pitorească a industrializării republicii Și acesta este marele merit al pictorului peisagist Julius Nemczyk La începutul anilor , artistul a început să dezvolte o nouă tehnică artistică, a folosit o tehnică combinată - lucrul cu cerneală și pastel pe hârtie sau carton, ceea ce oferă noi posibilități expresive Dacă picturile sale erau scrise păstoase, generoase și multicolore, acum maniera lui devine, parcă, mai rafinată la culoare În peisaje se dezvăluie atitudinea lirică a artistului față de natură, se reflectă în curgerea lină a liniilor, în înclinația către melodia calmă în construcția spațiului peisagistic pe planul pânzei sau cartonului În atelierul lui Julius Nemczyk din Bratislava, am văzut întâmplător multe peisaje pictate pe carton sau hârtie Diferite și diferite, aceste cartoane au fost însă unite printr-un singur gând Toate împreună au creat o imagine generalizată a naturii slovace blânde cu aerul ei transparent, cu farmecul de fiecare dată al anului Există două tendințe în pictura de peisaj cehoslovacă contemporană Unii artiști lucrează în stilul documentarului, creând o imagine a unui anumit peisaj, refractând ceea ce văd prin prisma propriei viziuni Alții preferă o imagine generalizată a pământului lor Y Nemchik le aparține „Acum rareori ies să lucrez în aer liber” , mi-a spus artistul „De cele mai multe ori pictez în atelier Doar astfel de peisaje precum, de exemplu, „Drumul Libertății”, în iubita mea regiune Dukel, le-am făcut pe locație Tehnica combinată îmi oferă posibilitatea, parcă, să fac abstracție de la concretețe, de la copierea naturii , spre care gravitează uneori unii artiști Nu neg complet această abordare, dar eu însumi am fost departe de ea de mult refuzat Fiecare artist ar trebui să aibă propriul scris de mână Mi se pare că mi-am dezvoltat scrisul de mână Vezi, majoritatea lucrărilor mele recente sunt diferite compoziție orizontală și format mic În apartamente moderne de dimensiuni mici, voluminoase pânzele pitorești arată acum cu greu Aș dori să sper că foile mele orizontale sunt mai mari se potrivesc cu interioarele actuale Pictez pentru oameni, nu pentru muzee Asta i-a lăsat apoi să cadă în majoritatea lucrărilor sale la genul peisajului Dezvoltarea genului peisaj a mers pe două canale paralele Plin de impresii ale anilor de război, artistul continuă să picteze pânze legate de eroismul trecutului Ciclurile sale peisagistice sunt larg cunoscute, cum ar fi „Drumurile libertății”, „Regiunea Poddukelsky” și multe altele, în care Nemchik înfățișează locuri specifice de lupte, trasee partizane și locuri de odihnă, peisaje ale eroicei Dukla, unde cele mai sângeroase bătălii a avut loc pe teritoriul Slovaciei În aceste peisaje, parcă în mod invizibil, încă mai trăiesc eroii acelei vremuri grele Fiecare astfel de imagine este aproape în spirit de un cântec popular care glorific țara natală, țara natală A doua direcție, care a fost dezvoltată în opera postbelică a lui Y Nemchik, este legată de peisajul industrial Cehoslovacia intra pe drumul larg al unei noi ascensiuni industriale, iar artistul se grăbea să reflecte spiritul vremurilor în pânzele sale „Orașul crește”, „Sub Gorpad”, „Construcția barajului Nositskaya” și multe alte picturi sunt un fel de imn pentru un om din muzee,” - așa a încheiat conversația noastră vesel și ospitalier Julius Nemchik cu un glumă Maestrul era modest: multe dintre lucrările sale împodobesc galerii de artă și săli de expoziție din multe orașe din Cehoslovacia Cu expoziții personale ale lucrărilor sale, Nemchik a călătorit în multe țări din întreaga lume Pânzele și foile sale au fost văzute la Moscova, Tartu, Kiev A călătorit în Cuba, RDG, ARE, Austria Cel mai adesea, artistul își arată opera în țara natală Bratislava, Kosice, Presov, Ostrava și alte orașe ale republicii organizează în mod regulat expoziții ale noilor sale lucrări Este important de remarcat faptul că academicianul Julius Nemchik, Artistul Poporului din Cehoslovacia, preferă să organizeze aceste expoziții în sălile de expoziție ale fabricilor Astfel, expoziția de anul trecut, dedicată aniversării a de ani de la eliberarea Bratislavei de sub invadatorii fasciști de către armata sovietică, a fost prezentată la clubul fabricii al uzinei chimice care poartă numele lui Yuray Dimitrov Astfel de rapoarte creative către publicul de lucru sunt principalul scop și sarcina activității artistului Julius Nemczyk Poveștile lui A S Pușkin în artele plastice rusești ale secolului al XIX-lea — începutul secolului al XX-lea G Golynets, S Golynets Basmele lui Pușkin au rămas un fenomen unic în literatura rusă Cu toate acestea, ele au jucat un rol important în apropierea literelor frumoase de sursa sa originală , arta populară orală, și au îmbogățit limba literară Basmele pentru artiști au devenit, de asemenea, un exemplu de asimilare organică a tradițiilor naționale, fuziunea folclorului și a priceperii individuale profesionale Prin urmare, istoria ilustrației lor este legată de procesele generale din artele plastice rusești, de dezvoltarea realismului în ea și de căutarea unui stil național Basmele lui Pușkin nu au primit imediat o largă recunoaștere Soarta lor a fost diferită de soarta lui „Ruslan și Lyudmila”, o altă creație Pușkin, care a folosit și motive folclorice rusești După ce a stârnit, la apariția sa din , „indignarea furioasă” a Vechilor credincioși literari, prima poezie a lui Pușkin a întâlnit în același timp admirația furtunoasă din partea susținătorilor noilor tendințe Acest lucru explică interesul timpuriu pentru ea al maeștrilor artelor plastice, muzicii, teatrului „Rusla on and Lyudmila” a fost ilustrat în timpul vieții lui Pușkin de I A Ivanov, F P Tolstoi, G G Gagarin, O -F Ignatie La un an de la publicarea poeziei, compozitorul și dirijorul F E Scholz a scris muzică pentru baletul Ruslan și Lyudmila, care a devenit prima încarnare pe scenă a lui Pușkin, iar în , premiera operei lui M I Glinka a avut loc la Teatrul Bolșoi din Sankt Petersburg Ciclul de basme - „Despre preot și muncitorul său Balda”, „Despre urs”, „Despre țarul Saltan”, „Despre pescar și pește”, „Despre prințesa moartă și cei șapte eroi”, „Despre cocoșul de aur” – a fost creat de Pușkin în prima jumătate a anilor ’ Principiile realismului pe care poetul le dezvoltase până atunci s-au manifestat în mod convingător în basme Acum abordează folclor cu mai multă rigoare și grijă În basme nu există un erou liric, asemănător cu cel în numele căruia Ruslan și Lyudmila au fost uneori povestite pe un ton de glumă De asemenea, le lipsește amestecul de diverse motive stilistice care au determinat trăsăturile artistice ale poemului romantic timpuriu Pușkin se cufundă în lumea înțelepciunii populare, a ideilor populare despre bine și rău, limbajul său dobândește acuratețe și simplitate, imagini reale ale vieții populare patriarhale sunt văzute printr- un complot fantastic Pe baza intrigilor și imaginilor folclorice, basmele au apărut în schimb ca creații originale ale marelui poet, în ele - priceperea lui Pușkin de a reprezenta personaje, capacitatea lui Pușkin de a face vizibile evenimentele descrise, lirismul lui Pușkin Basmele nu au fost apreciate de contemporanii poetului, iar câteva decenii mai târziu au fost percepute de majoritatea scriitorilor și criticilor ca o imitație a artei populare Relativ târziu, maeștrii altor arte au apelat și ei la ei În , A F Minkus a scris muzica pentru baletul Peștele de aur, iar din anii au fost puse în scenă spectacole dramatice și muzicale bazate pe intrigile basmelor Basmele au primit o întruchipare demnă a lui Pușkin în muzică și teatru abia la începutul secolului al XX-lea Aproape șaizeci de ani distanță de „Ruslan și Lyudmila” de M I Glinka „Povestea țarului Saltan” de N A Rimsky-Korsakov, iar „Cocoșul de aur” al său are aproape șaptezeci Primele ilustrații pentru basme aparțin poetului însuși La sfârșitul manuscrisului „Poveștile preotului și a lucrătorului său Balda” ( ), care deschide ciclul, Pușkin și-a descris personajele în desene laconice bine orientate După ce a terminat ultima poveste în , el a completat pagina de titlu pentru manuscris Compoziția, în centrul căreia se află un cocoș pe un ac subțire și înalt, combină capetele lui Dadon și ale Astrologului, armuri militare, o fortăreață cu un turn de veghe și o corabie pe apă Dorința poetului de a vedea basmele ilustrate este evidențiată și de faptul că printre lucrările, la desenele pentru care, de comun acord cu acesta, a lucrat G G Gagarin în anii - , - „Povestea țarului Saltan” Cu toate acestea, au trecut mai bine de douăzeci de ani până să fie realizată o ediție ilustrată a basmelor lui Pușkin Artiștii profesioniști au fost depășiți de maeștri autodidacți În a doua jumătate a anilor , au apărut primele tipărituri populare (gravuri și litografii) pe temele „Povestea negustorului Kuzma Ostolope și a muncitorului său Balda” și „Povestea pescarului și a peștelui” Deasupra textului, așezate în partea de jos a foii, erau mici poze pe mai multe niveluri, în care intriga era trasată în detaliu Nepoliticonia și ineptitudinea desenului sunt compensate în ele de farmecul deosebit al primitivului, acel simț al fabulosului , de care ilustratorii profesioniști din anii - le lipsea atât de mult și de care s-ar strădui artiștii de la începutul secolelor XIX-XX pentru În compozițiile condiționale plane, tradițiile vechiului tipar popular au fost reînviate involuntar Inspirate de folclor, creațiile poetului s-au dovedit a fi readuse la elementul de artă populară În , librarul din Sankt Petersburg M O Wolf a prezentat o carte-album cu desene II I Annensky a publicat „Povestea pescarului și a peștelui”, iar la începutul deceniului următor, basmele, împreună cu alte lucrări ale lui Pușkin, au fost ilustrate la ordinul unui alt editor din Sankt Petersburg, Ya A Isakov , care a primit monopolul publicării lucrărilor sale de la familia poetului, A E Beideman, V S Kryukov și K A Trutovsky Basmele cu desene reproduse prin tehnica gravurării în lemn au fost publicate în anii în cărți mici și subțiri , retipărite de mai multe ori mai târziu, iar în au fost combinate într-o colecție numită „Poveștile populare rusești ale lui Alexandru Sergheevici Pușkin Cu de tablouri și viniete desenate de artiștii Beideman, Kryukov și Trutovsky În plus, Isakov a publicat Povestea pescarului și a peștelui în ca o carte de format mare cu ilustrații de benzi colorate de Kryukov, tipărite folosind metoda cromolitografică Kryukov s-a arătat a fi un maestru al desenului, deși, la fel ca Annensky, în compozițiile sale, care amintesc de pânzele academice, se simt prea clar producțiile naturale În ansamblu, ilustrațiile artiștilor din anii și sunt în concordanță cu grafica democratică a acelui timp și sunt apropiate de desenele de reviste și picturile de gen din viața țărănimii ruse și ucrainene În anii , numărul cărților ilustrate de Pușkin a crescut considerabil, ceea ce s-a datorat expirării dreptului de autor al familiei poetului de a-și publica operele, aniversările lui Pușkin și, cel mai important, rolul său în creștere în conștiința estetică a societății ruse O reprezentare simpatică a oamenilor din oameni, atenție la situații comice, plauzibilitatea detaliilor de zi cu zi - aceste trăsături în interpretarea lui Pușkin, care au apărut în anii , în anii au devenit caracteristice ilustrațiilor pentru basmele create de rătăcitori și artiști aproape de ei Așa sunt desenele de V E Makovsky realizate pentru editura lui F I Ansky și desenele lui M V Nesterov pentru editura lui A D Stupin Aceștia din urmă se remarcă prin expresivitatea scenelor și a tipurilor, dar, la fel ca predecesorii săi, Nesterov, unul dintre cei mai poetici pictori ruși din viitor, în aceste lucrări timpurii s-a limitat la interpretarea genului lui Pușkin Prin urmare, mai bine decât alții, a reușit în ilustrații pentru episoadele de zi cu zi, în special, ilustrații pentru „Povestea negustorului Kuzma Ostolope și a muncitorului său Balda” și pentru „Povestea pescarului și a peștelui” În acele cazuri când Nesterov apelează la comploturi magice, de exemplu, transformarea Lebedei într-o prințesă din Povestea țarului Saltan, stilul desenelor sale intră în conflict cu intenția lui Pușkin, iar nefirescitatea apare în ilustrații, încercând să depășească pe care artistul cade în salonul de frumusețe Combinația de cotidian pământesc a imaginilor poetice cu romantismul de salon și stilul pseudo-rus s-a manifestat în mod clar în lucrările ilustratorilor secundari : R Stein, E Sherotsky, M Malyshev, S Solomko, P Chizhov, A Kandaurov și în multe desene fără nume în publicații ieftine pentru oameni, s-a dovedit a fi F L Sollogub, care a transmis în acuarele complicate și colorate de la sfârșitul anilor fantezia capricioasă „Poveștile cocoșului de aur” Două rânduri în ilustrarea basmelor lui Pușkin - genul și „basmul”, conturate convențional de noi, au fost de fapt împletite constant Acest lucru este dovedit de desenele lui V M și A M Vasnetsov, N V Dosekin și S V Malyutin, publicate în celebra poreclă în trei volume a lui P P Konchalovsky, lansată în la Moscova cu ocazia împlinirii a de ani de la nașterea poetului, ca precum și acuarele pline de spirit de A F Afanasyev (autor al ilustrațiilor populare pentru Calul mic cu cocoaș) la Povestea pescarului și a peștelui, publicată în același an la Sankt Petersburg de Asociația R Golik și A Vilborg Asemenea ilustratorilor din anii și , Afanasiev iubește scenele de zi cu zi , dar acuarelele sale lipsesc decoruri detaliate și scene cu mai multe figuri Grotescul distinge aceste ilustrații de lucrările predecesorilor lor și face structura lor figurativă apropiată de folclor În anii și , Afanasiev s-a întors de mai multe ori la Povestea pescarului și a peștelui; Desen de A S Cannons pentru „Povestea preotului și a muncitorului său Balda” Cerneală A Afanasiev „Nu vreau să fiu o nobilă a stâlpilor , dar vreau să fiu o regină liberă ” Ilustrație pentru „Povestea pescarului și a peștelui” Creion grafit, acuarelă Sfârşit - începutul anilor C Malyutin Flota țarului Saltan Ilustrație pentru „Povestea țarului Saltan” F Pavlenkov, Ya Berman, V Berezovsky, A Kholmushin, V Komarov la Sankt Petersburg, A Stupin, I Sytin, P Shcheglov la Moscova în anii - În aceste publicații, se poate observa adesea dorința de a interpreta Pușkin în spiritul naționalității oficiale, de a înăbuși motivele satirice, de a da basmelor o edificare unilaterală În același timp, a apărut o nouă tendință în ilustrarea basmelor lui Pușkin la sfârșitul secolului al XIX-lea și începutul secolului al XX-lea Atunci au meritat o recunoaștere autentică , atunci l-au încântat pe tânărul Gorki, care a devenit în curând primul scriitor rus care a numit „Basmele magnifice ale lui Pușkin” printre cele mai bune creații ale poetului, apoi N A Rimski-Korsakov și mulți artiști care erau pasionați de antichitatea și folclorul rusesc Dacă ilustratorii deceniilor anterioare au fost atrași în primul rând de motive de gen, acum accentul se pune pe imaginile vii ale Rusiei Antice, imaginile magice multicolore reflectate în căutările coloristice și decorative de la începutul a două secole Precursorul acestei generații de ilustratori este drama, expresia Ilustrația este deosebit de reușită, unde eroii înțeleptei parabole de basm sunt înfățișați înghețați într-o stupoare mută pe fundalul unei mări aspre și maiestuoase Lucrările lui S V Malyutin ocupă un loc special în pictural Pușkinian La sfârșitul anilor și începutul anilor , el a ilustrat pe Ruslan și Lyudmila, Cântecul profetului Oleg și toate basmele, cu excepția Povestea preotului și a lucrătorului său Balda și Povestea ursului Ilustrațiile lui Malyutin sunt asemănătoare picturii sale de gen, ele subliniază naționalitatea personajelor din basme, trăsăturile țărănești sunt oferite nu numai chiritorului Babarikha și fiicelor ei, ci și lui Saltan, boierii și frumoasa prințesă Lebed Cu toate acestea, Malyutin nu s-a limitat la interpretarea de zi cu zi a lui Pușkin Însăși metoda de a crea o imagine de basm de către el este apropiată de cea a lui Pușkin: poetul a fost inspirat de folclor, artistul - de arta populară, imaginile lui Pușkin trăiesc în el în strălucirea aurului, în saturația de culoare a acuarelelor și guașelor Editura Moscova A I Mamontov, fratele unui cunoscut filantrop, a intenționat să sărbătorească centenarul M Vrubel Prințesa Swan Ulei Pușkin cu o serie de cărți cu ilustrații de Malyutin Dar planurile sale nu au fost pe deplin realizate: au fost publicate doar Povestea țarului Saltan și Ruslan și Lyudmila Prima, publicată în sub forma unui mic caiet orizontal, s-a dovedit a fi printre acele puține publicații cu care asociem începutul renașterii artei cărții în Rusia Însuși textul lui Pușkin a determinat căutarea unor noi soluții compoziționale pentru carte Dorind să transmită dinamismul unui basm, în care „vântul foșnește vesel, corabia aleargă veselă”, trece de la o dispoziție la alta, Malyutin plasează pe aproape fiecare pagină o imagine pitorească strălucitoare și alternează ilustrații detaliate cu mici desene care sparg coloane de text și se concentrează pe care - sau etichetă parțială Evită caracteristicile detaliate ale portretului (la urma urmei, nici Pușkin nu le are), dar caracterizează eroul prin plasticitatea mișcării, un gest corect din punct de vedere psihologic În procesul de pregătire pentru tipărire, Malyutin a făcut modificări ilustrațiilor: a simplificat desenul, a introdus conturul și a localizat culoarea Nu este vorba doar de cerințe poligrafie Maestrul a înțeles din punct de vedere estetic noi tehnici grafice Un exemplu izbitor este „Flota țarului Saltan” Norii albi și pânzele sunt conturate aici cu un contur rigid, marea este înlănțuită în ritmul lin al liniilor negre curbe Ilustrația se potrivește bine pe foaie, o decorează Dar Malyutin a fost inconsecvent și, în majoritatea ilustrațiilor , care păstrează schița, principiul pictural predomină totuși Munca pentru editură a rămas în opera sa un episod de scurtă durată Cu toate acestea, acest lucru nu îi scade semnificația În timp ce compoziții precum „Flota țarului Saltan” în stilul lor au precedat imediat grafica World of Art, în special ilustrațiile lui I Ya precum V M Konashevich și T A Mavrina La sfârșitul anilor și începutul anilor , Malyutin s-a întors la Pușkin și a finalizat noi ilustrații pentru Povestea țarului Saltan, Povestea prințesei moarte și Povestea cocoșului de aur Lucrând în acest caz nu pentru o editură , el nu s-a obligat nici cu cerințele tiparului, nici cu sarcinile de a reflecta în mod obiectiv o operă literară În compoziții picturale libere , Malyutin a creat variații pe temele lui Pușkin O interpretare complet neobișnuită a fost dobândită de la el prin scena înmânării cocoșului de aur lui Dadon Astrologul apare în ea nu ca un înțelept oriental, ci ca un curtean insidios în ținută europeană În prefața lui Dadon, se ghicește puterea lui anterioară („Din tinerețe a fost formidabil ”) Regele arogant și arogant este perceput ca personificarea unei forțe contondente Dar orientarea satirică a poveștii nu a devenit principala pentru Malyutin Ilustrațiile pentru rândurile care descriu regatul leneș și somnoros („Cocoș cu un ac înalt de tricotat ”, „Domnește, întins pe partea ta”) sunt pline de admirație pentru patriarhat, liniște pașnică În ilustrațiile următoare, starea de spirit de tristețe și anxietate crește Foaia „Armata lui Dadon” este inspirată dintr-un pasaj în care sună note epice Ritmul versului, enumerarea – „nici o bătălie, nicio tabără, nicio movilă de mormânt” – creează imaginea unei mișcări obositoare prin câmpia pustie Punctul favorit al lui Malyutin a făcut posibilă transmiterea vastității spațiului pământului și al cerului Mai jos, în prim plan este o armată care se îndepărtează de privitor în adâncuri Al doilea plan este gol Doar un călăreț pe un cal alb se ridică în centrul unui deal verde înclinat ușor, chemând pe alții să-i urmeze Armata pleacă, trebuie să dispară în spatele dealului Masa picturală mobilă a armatei se întinde, parcă, și umple suprafața sferică Hârtia gri-maro, lăsată nevopsită în multe locuri, unește gama multicoloră dezactivată într-un ton comun Este însuflețit de reflexele aurii ale apusului de pe cer și de coifurile războinicilor În ceea ce privește concizia și completitudinea, integritatea culorii și soluțiile compoziționale, această lucrare gravitează spre un tablou și, în ciuda dimensiunilor sale reduse, este percepută ca o pânză epico-istorică Percepția subiectivă a lui Pușkin este caracteristică artei de la sfârșitul secolului al XIX-lea și începutul secolului al XX-lea „ Dacă autorul însuși ar vedea ilustrațiile pentru poezia sa, atunci exclamația sa nu ar fi deloc valoroasă: „da, așa am înțeles -o !”, dar este extrem de important: „așa o înțelegeți! ” - a scris S P Diaghilev într-un articol special dedicat ilustrării lui Pușkin În această gândire ascuțită în mod paradoxal , practica creativă a făcut ajustări semnificative În căutarea „propriului lor Pușkin”, poeții, criticii literari și artiștii au descoperit aspecte din moștenirea lui care nu fuseseră observate de predecesorii lor Astfel, Malyutin a surprins cu sensibilitate misterul formidabil din Povestea cocoșului de aur, sentimentul pieirii tragice a regatului lui Dadon În deceniile următoare, interpretarea picturală a basmelor lui Pușkin, care au devenit proprietatea lecturii copiilor, va fi asociată în primul rând cu publicații, spectacole și picturi decorative adresate copiilor Lucrările lui Malyutin și ale unor artiști ai generației sale ne amintesc de posibilitatea unei interpretări diferite a imaginilor lui Pușkin Basmele pentru poet au fost o lume specială, o lume a clarității și a naturaleței relațiilor umane Cu toate acestea, a simțit natura utopică a „Țării Făgăduinței” pe care o crease, iar ciclul final „Povestea cocoșului de aur” sună în multe feluri parodic în raport cu cele precedente Artiștii de la sfârșitul secolului al XIX-lea și începutul secolului al XX-lea, opunând frumusețea artei populare vulgarității civilizației burgheze moderne, au căutat în ea o eliberare de individualismul lor „Acum m-am întors la Abramtsevo și din nou mă lovește, nu, nu mă lovește, dar aud acea notă națională intimă pe care îmi doresc atât de mult să o prind pe pânză și în ornament Aceasta este muzica unei persoane întregi ”, scria M A Vrubel în Dar pe vremea lui armonia vieții patriarhale era și mai iluzorie și de neatins Vrubel nu a căutat să-l ilustreze pe Pușkin Într-o măsură mai mare, el provine din imaginile muzicale ale lui Rimski-Korsakov, regândindu-le cu îndrăzneală în lucrări independente, profund personale În , la Moscova, Asociația Operei Ruse a pus în scenă o producție din Povestea țarului Saltan, unde imaginea maiestuoasă din Rusia de piatră albă a apărut în designul lui Vrubel În legătură cu această producție, la sfârșitul anilor și începutul anilor , pictorul a creat mai multe compoziții de șevalet și decorative pe temele lui Pușkin și Rimski-Korsakov (Guidon, Prințesa lebădă, Lebăda, Trei douăzeci și trei erou") În „Prițesa lebădă” de Vrubel nu există folclor, doar tu Stări asemănătoare cu A A Blok apar aici în pictor Există ceva deranjant de misterios și fragil în fantastica pasăre argintiu-violet, care, navigând spre țărmul îndepărtat, făcând semn cu luminile serii , și-a întors pentru o clipă fața prințesei către privitor Dar este imposibil să privezi complet imaginea, ca și alte lucrări ale artistului pe tema „Povestea țarului Saltan”, de începutul lui Pușkin intriga, literar Gravura de M Starikov pe baza unui desen de V Kryukov Angajarea unui muncitor Balda de către un comerciant Ilustrație pentru „Povestea negustorului Kuzma Ostolo și a lucrătoarei sale Balda” („Povestea Papei și a lucrătoarei sale Balda”) La începutul anilor motivul determină în mare măsură farmecul „Prițesei Swan di Fr Imaginea captivantă creată de Pușkin, care a trecut prin diferite tipuri de artă - muzică, teatru, și-a găsit o nouă viață într-o pânză minunată Vrubel s-a născut pentru întruchiparea picturală a unui basm Înainte de el nu existau astfel de bariere cu care se confruntau artiștii care încercau să recreeze lumea fantastică în pictură sau grafică prin intermediul genului itinerant de zi cu zi sau al artei de salon academic Vrubel avea o abilitate rară de a vedea magicul în formele schimbătoare ale realității Așadar, imaginea verbală a lui Pușkin „în scări, ca căldura durerii, treizeci și trei de eroi”, el găsește un echivalent vizual într-o pictură puternic expresivă Galben -roz la soare, trupurile „cavalerilor mării” sunt înghesuite pe o creastă stâncoasă, spălată de valuri puternice de surf Figura unghiulară a unchiului Chernomor este ca o stâncă Bogatyrs sunt la fel de naturali într-un peisaj de mare ca peștii în apă, ca pescărușii peste valurile verde-albastru, care fierb cu spumă roz-liliac Un miracol are loc în chiar elementul naturii Viața de scenă a basmelor lui Pușkin este legată de numele lui K A Korovin În , a proiectat producția baletului lui L F Minkus Peștele de aur și, ulterior, a revenit la acest complot în compoziții separate În , a finalizat schițe de decor și costume pentru opera Cocoșul de aur, iar în pentru Povestea țarului Saltan Cu optimismul său, cu instantaneitatea folclorică a atitudinii sale, cu festivitatea jubilatoare a scenelor vieții populare, Korovin s-a dovedit a fi aproape de anumite fațete ale talentului lui Pușkin Ilustrand basmele lui Pușkin, precum și lucrări de artă populară orală, mulți artiști s-au orientat către arta antică rusă Ei au subordonat poetica și stilul lucrărilor lor motivelor sale Așa este acuarela lui A P Ryabushkin „Guidon goes hunting”, datată | Maestrul a obținut o spiritualitate ridicată, o concizie neobișnuită, un ritm melodios al liniilor și puritatea culorii, impregnat de spiritul picturii icoanelor, mizând pe structura sa picturală și grafică faimos ilustrator pre-revoluționar de basme, I Ya Bilibin , a folosit tehnicile artei antice ruse și populare în mod constant În - a finalizat ilustrații pentru Povestea țarului Saltan Artistul a început să lucreze la ele sub o impresie proaspătă de la călătoriile în nordul Rusiei, de unde a adus o colecție de costume și ustensile populare, schițe și fotografii ale monumentelor de arhitectură din lemn „Povestea țarului Saltan” cu pozele sale ale vieții antice rusești, orientate, ca și alte basme ale lui Pușkin, către realitățile secolului al XV-lea, a dat hrană bogată imaginației lui Bilibin, i-a permis să demonstreze cu toată generozitatea și strălucirea cunoștințelor a „acest timp fermecător de basm în raport cu creativitatea artistică populară» | În ilustrațiile lui M V Nesterov este prezent și secolul al XV-lea, dar acolo el este doar un obiect al imaginii Pentru Bilibin, Rusia pre-petrină a oferit nu numai materiale și teme, ci a indicat și formele de întruchipare a acestora Ornamentarea hainelor și clădirilor antice rusești descrise de maestru se transformă într-un sistem ornamental de desene de contur colorate cu acuarele După Povestea țarului Saltan, Bilibin a ilustrat Povestea cocoșului de aur ( - , ) În primul caz, el a transmis versuri strălucitoare, a recreat figurile colorate ale personajelor cu umor blând și a reflectat ritmul de dans al celei mai vesele și festive basme ale lui Pușkin în modelul capricios al desenului În al doilea, lirismul este înlocuit cu ironie, umorul cu satiră, varietatea și strălucirea tablourilor fac loc laconismului grafic, într-o lume convențională apar păpuși lipsiți de individualitate, a căror soartă este prestabilită Odată cu întărirea tendințelor satirice în opera lui Bilibin, este asociată apelul său la tehnicile tiparului popular Tradițiile tablourilor populare au fost dezvăluite mai clar decât înainte în desenul pentru coperta revistei revoluționare satirice Zhupel, unde artistul a avut pentru prima dată imaginea țarului Dadon ( ) În ilustrațiile pentru Povestea cocoșului de aur, influența tiparului popular este și mai remarcabilă: Bilibin le transferă întregi scheme compoziționale și grafice ale gravurilor populare din secolele XV-XVIII , dar, în propriile sale cuvinte, „înnobilează ” tiparul popular, corectând desenul după legile artei profesionale Compoziția, mărginită de obicei dedesubt de un lanț de dealuri, iar deasupra de o ghirlandă de nori sau linii orizontale care denotă cerul, se desfășoară paralel cu planul foii Figuri mari apar în ipostaze maiestuoase, înghețate Împărțirea spațiului în planuri și unificarea diferitelor puncte de vedere fac posibilă menținerea planeității Culoarea devine mai convențională, iluminarea dispare, iar suprafața nevopsită a hârtiei devine mai importantă Ambele povești ale lui Pușkin cu ilustrațiile lui Bilibino au fost publicate de Expediția pentru achiziționarea documentelor guvernamentale sub forma unor albume identice cu compoziție pe trei coloane Dar numai în a doua grafică a fost posibil să se obțină caracter de ansamblu Modelele colorate funcționează bine cu ornamente și tip alb-negru Liniile orizontale care trec prin toate foile subliniază formatul cărții, al cărei centru compozițional și semantic este friza centrală - alaiul armatei lui Dadon, mergând înapoi la celebrul lubok „Bătălia glorioasă a lui Alexandru cel Mare cu regele Por al Indiei” Efectul comic este obținut aici prin contrastarea solemnității și fastului procesiunii cu indiferența plictisitoare și nesemnificația participanților săi, inclusiv a lui Dadon însuși, al cărui profil mic și urât este vizibil în fereastra unei trăsuri voluminoase aurite, cu un vultur cu trei capete usa Sfârșitul cărții, încheiat în cerc, este expresiv: cocoșul dă o lovitură de moarte în capul regelui, din care se rupe coroana, În anii primei revoluții ruse și a reacției Stolypin, Povestea cocoșului de aur a fost percepută ca un pamflet caustic despre autocrație Nu întâmplător, în același timp cu Bilibin, ea l-a atras pe Rimski-Korsakov: în timp ce artistul crea ilustrații, compozitorul își scria ultima operă, în timpul căreia le-au converjat drumurile La sfârșitul anului , la un an după moartea lui Rimski-Korsakov, Cocoșul de Aur a fost pus în scenă la Teatrul de Operă al lui S I Zimin în designul lui Bilibin și la Teatrul Bolșoi în designul lui Konstantin Korovin Concurează cu celebrul decorator, al cărui dar rar coloristic, dinamismul picturii, părea a fi destinat întrupării vizuale a spectacolelor muzicale, alături de ilustrații pentru „Boris Godunov” pentru editura pariziană „II Piazza" în Ceva mai devreme decât Bilibin, la începutul anilor , D N Bartram a lucrat la basmele lui Pușkin (publicate de I D Sytin ca cărți separate și o colecție în ), care a intrat într -o oarecare măsură în contact cu stilul lui Bilibin Cu toate acestea, Malyutin | a avut o influență mai mare asupra artistului Bartram și-a folosit cu pricepere tehnicile picturale și grafice, dar, spre deosebire de Malyutin și Bilibin, el nu a fost impregnat de spiritul popular al basmelor lui Pușkin, versurile lor ușoare, umorul vesel și a creat doar ilustrații în exterior spectaculoase, cu o notă de mister simbolic Amintește de picturile bizantine în acuarelă de R M Brailovskaya pentru Povestea prințesei moarte, acuarelele „de bază” ale lui M I Yakovlev pentru Povestea țarului Saltan și gravurile în lemn de I K Lebedev pentru cinci basme, deși sunt lipsite de imitații ale lui Bilibin, sunt aproape la ilustraţiile sale în stilizarea lor | Dar, urmând calea lui Bilibin, acești artiști au trecut linia pe care N Goncharova Schiță de decor pentru cea de-a treia scenă a operei-balet Cocoșul de aur pe muzică II A Rimskogo -Korsakov guașă picturi, i-a fost dificil pentru Bilibin cu compozițiile sale grafice statice Cu toate acestea, peisajul lui Bilibino corespundea într-o mai mare măsură cu conținutul ideologic al operei În timp ce Korovin, conform mărturisirii sale, „frumusețea ” a vrut să ucidă o tendință grosolană, Bilibin, dezmintând măreția regatului dadonian și misterul romantic al posesiunilor reginei Shemakhan, creează un mediu pentru dezvoltarea acțiunii satirice Mai multe ilustrații și viniete de Bilibin au fost păstrate pentru Povestea pescarului și a peștelui ( - ), care ar fi trebuit să fie publicată și de Expediția pentru achiziții de hârtie de stat Abia în anii post-revoluționari, Bilibin a revenit la ideea lui de І El nu se limitează la scenele de gen ale unei bătrâne care se ceartă cu un bătrân și le completează cu imagini expresive ale naturii: marea este acum azură și blândă, acum clocotită și furioasă, pădurea, ca și cum ar gemea sub rafalele unei furtuni , însoțește povestea lui Pușkin într-un mod foarte ciudat și sensibil În operele lui Bilibin se remarcă raționalismul și, totuși, datorită invenției generoase, virtuozității grafice și darului decorativ al artistului, acestea rămân una dintre cele mai bune ilustrații pentru basmele lui Pușkin O anumită tradiție în Pușkinianismul pictural provine din Bilibin , multe exemple de împrumut direct pot fi citate Destul de elocvente - ilustrațiile lui N A Bogatov, populare la acea vreme, cu care editura E Konovalova și Co a publicat basme în cărți separate în anii Înainte de Bilibin, satelitul său constant BV Zworykin s-a îndreptat către Povestea Cocoșului de Aur | Nici orarul nu este independent în această lucrare: ea imită în ea primele cărți Bilibino Există și mai multă imitație a lui Bilibin în ilustrațiile sale din pentru Povestea mierii Vediha și în ilustrațiile pentru colecția de basme a lui Pușkin, el a încetat să roiască: Pușkin pentru ei este doar o scuză pentru a crea desene „elegante” Lucrarea lui Bilibin asupra întruchipării scenice a basmului nu a trecut neobservată Chiar și un artist atât de original precum N S Goncharova, care a proiectat opera-baletul Cocoșul de aur pus în scenă în de M M Fokin pe muzica lui Rimski-Korsakov, nu a scăpat de influența sa Peisajul lui Goncharova se întoarce la cel al lui Bilibino în natura amenajării scenei și în sistemul de culori și chiar în designul palatului lui Dadon Cu toate acestea, artista noii generații , ea abordează folclorul vizual într-un mod diferit față de maeștrii Lumii Artei și ai epigonilor lor, nu îl „înnobilează”, ci încearcă să păstreze imediatul naiv al primitivului, ascuțitor, exagerant în pete colorate libere, schimbările dinamice formează aspectul pitoresc al unui panou și al unei tăvi Ca și în perioada anterioară, la sfârșitul secolului al XIX-lea - la începutul secolului al XX-lea, au fost create multe lucrări care au interpretat superficial basmele lui Pușkin, dar în această perioadă au apărut pentru prima dată foi și pânze minunate, dându-le un aspect viu lectură individuală În același timp, a început căutarea expresiei spațiale a unei opere literare prin intermediul artei cărții, îndreptată spre viitor Erau a continuat în epoca sovietică la noi etape în dezvoltarea artei, noi etape în interpretarea picturală a operei lui Pușkin NOTE Neterminată „Povestea ursului” ocupă un loc aparte în acest ciclu A fost publicată și ilustrată mult mai rar decât alte basme Dintre ilustrațiile pre-revoluționare , lucrarea lui V A Serov prezintă un interes neîndoielnic (vezi: G S Arbuzov Desenul lui V A Serov pentru „Povestea ursului” a lui Pușkin - În cartea „Pușkin și timpul lui” L , , p - ) Sub acest titlu, din motive de cenzură, a fost publicată până la sfârșitul secolului al XIX-lea „Povestea preotului și a muncitorului său Balda” După cum puteți vedea, „Povestea pescarului și a peștelui” a primit recunoaștere și popularitate mai devreme decât alte basme ale lui Pușkin Printre cele mai semnificative creații ale poetului, A M Opekushin, care a împodobit piciorul piedestalului unuia dintre cele trei modele ale monumentului lui Pușkin, s-a prezentat la concurs în cu scene din Eugen Onegin, Boris Godunov și Povestea pescarului și pește V E Makovsky și M V Nesterov au apelat la basmele lui Pușkin și în tipărituri populare Primele lubok-uri ale lui Makovsky pe intrigile basmelor au apărut încă din Ilustrațiile, tipărite prin tehnica cromolptografiei, au fost publicate ca anexă la revista The Artist ( - , nr , , , , , , , , ) În acești ani, acuarele colorate pentru Povestea țarului Salta au fost realizate de D N Kardovsky În , au fost expuși la a doua expoziție de pictură a revistei „Lumea artei” și au câștigat laudele lui V V Stasov ca ființe vii (Muzeul All-Union al A S Pușkin din Leningrad) Vezi: A S Pușkin Opere și scrisori [ ], vol Sankt Petersburg, Iluminismul, , incl între p şi Originalul se află în colecţia lui N V Ilyin la Moscova I Bilibin Arta populară a Nordului - „Lumea artei”, , nr , p În anii postrevoluționari, în timpul șederii sale în Franța și la întoarcerea în patria sa, Bilibin a creat o serie de desene pentru Povestea pescarului și a peștelui, a finalizat noi ilustrații pentru Povestea țarului Saltan (vezi: Conte du petit poisson d'or [Paris ], Flammarioii, ; „Povestea țarului Saltan Povestea pescarului și a peștelui „L , Goslitizdat, (a conceput producția operei lui N A Rimsky-Korsakov „Povestea lui” Țarul Saltan” la Paris ( - ), Praga ( ), Leningrad ( ) Vezi : A S Pușkin Povestea cocoșului de aur M , ed A A Levinson, Povestea ursului Text de A S Pușkin Orez B Zvorykina M , Asociația lui A I Abrikosov și fii ( ) I Bilibin Dadon îl ucide pe Astrolog Ilustrație pentru „Povestea cocoșului de aur” Cerneală, acuarelă lucrări „aparținând școlii lui Viktor Vasnețov ” (vezi ziarul de schimb Novosti, martie ) Acuarelele lui Kardovsky, care nu au fost reproduse niciodată, au murit în , în timpul unei inundații din Leningrad (vezi: K S Kuzminsky D N Kardovsky - În cartea „Maeștrii gravurii și graficii moderne Colecția de materiale” M - L , GIZ, , pp - ) Vezi: A S Pușkin Opere și scrisori [ ], vol Sankt Petersburg, „Iluminismul”, , p S Diaghilev Ilustrații pentru Pușkin - „Lumea artei ”, , nr - , p V Nepomniachtchi Însemnări despre basmele lui Pușkin - „Întrebări de literatură”, , nr , p - ; V Nu -şi aduce aminte Despre evoluția creativă a lui Pușkin în anii - „Întrebări de literatură”, , nr , pp - „Vrubel Corespondenţă Amintiri ale unui artist L -M „Art”, , p În , sub influența notabilă a lui Vrubel, pictura cu același nume a fost pictată de S V Malyutin Printre celelalte lucrări ale sale, ea a murit în timpul unei inundații în puțul casei lui P I Pertsov în O schiță pentru o pictură din colecția Muzeului Regional de Arte Plastice și Aplicate din Smolensk, numită după A I S T Konenkov, unde Prințesa Lebăda apare ca o fată drăguță, cu față rotundă, într-o rochie de soare rusească S V Malyutin, iar mai târziu N D Mplpoti , participant la expoziția Blue Rose , au abordat același subiect în panoul său care nu a supraviețuit În acuarelele sale, care se limitează la non-obiectivitate, combinația de pete colorate și trăsuri ne dă doar un indiciu al posibilității de a ieși din haos Combinația dintre influențele Malyutin și Bilibino poate fi remarcată în ilustrațiile pentru Povestea țarului Saltan, realizate la începutul anilor de V Kurdyumov, (M , ed I D Sytin, ) Vezi: A S Puşkin Povestea prințesei moarte și a celor șapte bogatyrs Desene de Rimma Brailovskaya M , ed R Brailovskaya ( ); Contes populaires russes de Poushkine Paris, Societe Litteraire de France, ; A S Pușkin Povestea țarului Saltan Desenat de M N Yakovlev [Postfață de M Sokolnikov Artistul Mihail Yakovlev ( - )] L , „Artist al RSFSR”, În primii ani post-revoluționari, basmele lui Pușkin au fost ilustrate de colegii lui Bilibin, M V Dobuzhpnekpi și B M Kustodiev Dobuzhinsky a realizat câteva mici schițe pentru editura Berlin Literature, care nu au devenit un fenomen vizibil în opera sa Mai interesante au fost ilustrațiile pline de spirit ale lui Kustodiev pentru Povestea cocoșului de aur ( ) pentru ediția nerealizată din seria Biblioteca Poporului În ciuda întregii originalități a manierelor creative ale acestor maeștri, în desenele lor pentru basmele lui Pușkin există un ecou al ilustrațiilor lui Bilibino Artă de Niccolo Pizzolo N Nikolaeva În , Padova Antonius Ovetarp a făcut testament (și în a făcut câteva completări la acesta ), conform căruia a lăsat de ducați de aur pentru a decora capela Sf Christopher (Capela Ovetarp) al Bisericii Eremptani din Padova Potrivit acestui testament, capela trebuia să fie decorată cu imagini cu scene nu numai din istoria Sf Christopher, căruia i-a fost dedicat încă din , dar și apostolului Iacov La mai , după moartea soțului ei, văduva acestuia, împărăteasa Ovetarp, a semnat un acord pentru realizarea lucrării Acordul prevedea în mod expres că picturile trebuie realizate în tehnica frescei, cu vopsele de bună calitate A fost planificată și data de încheiere: „per totum mensem decembrie de ” „până în decembrie ”) Pe lângă pictură, capela urma să fie decorată cu un altar în basorelief de teracotă înfățișând o Madona întronată printre sfinți Lucrările au fost distribuite între două grupuri de artiști Jumătate din capelă (peretele din dreapta, bolta în cruce, peretele de deasupra arcului de intrare și acest arc) urmau să fie pictate de pictorii din Murano - Giovanni d'Alemagna și Antonio Vpvarpni Pictura celeilalte jumătăți (peretele din stânga și absida pentaedrică care închide capela), precum și execuția retabloului, au fost încredințate a doi tineri artiști padoveni, Niccolò Pizzolo și Andrea Mantegnier Sistemul de decor era alcătuit din următoarele elemente: bolta încăperii principale a fost decorată cu imagini cu foi de Evanghelie, peretele din dreapta a fost decorat cu scene din istoria Sf Cristofor, peretele din stânga era dedicat istoriei Apostolului Iacov, în absidă erau imagini ale Atotputernicului și ale apostolilor Petru, Pavel, Iacov și Sf Christopher (în sectoarele arcului), iar pe pereți - sfinții Ieronim, Augustin, Grigorie și Ambrozie Circumstanțele au fost de așa natură încât termenul limită pentru finalizarea lucrării a fost întârziat și au existat rearanjamente în distribuția propusă, deoarece pictorii din Murano nu s-au grăbit să finalizeze piesa comandată și, în plus , Giovanni d'Alemagna a murit pe iunie , Multă vreme, din cauza lipsei de dovezi documentare, nu a fost posibil să se stabilească în cele din urmă adevărata paternitate în multe părți ale picturii, iar acest lucru s-a făcut probabil pe baza analizei stilistice, în timp ce atribuirea s-a dovedit a fi în mare măsură subiectivă Ca urmare a acestui fapt, în primul rând, a fost dificil să caracterizezi opera lui Pizzolo și să stabilești relația acesteia cu stadiul incipient al operei lui Andrea Mantegna Astfel, spre deosebire de II Krpsteller, A Moskettp și G Fiokko, R Longhi îl considerau pe Pizzolo un interpret pasiv, lucrând mai întâi la desenele lui Fra Filippo Lippi și Donatello, iar apoi pe mai tânărul său tovarăș Mantegna' În , însă, E Francis a publicat noile documente pe care le-a găsit , referitoare în principal la plata lucrărilor din capelă, iar în unele suplimentare despre presupusa repartizare a ordinului și a interpreților acelor părți ale tabloului, a căror atribuire trebuia să Iată ce se știe acum despre Niccolò Pizzolo și munca sa în capela Ovetarp Tatăl său, Pietro Giovanni da Villa Ganzerla, a fost vestitorul comunei Padova Niccolò, supranumit Pizzolo din cauza staturii sale mici și probabil pentru că era cel mai tânăr din familie, s-a născut în Era destinat să devină călugăr, dar înclinațiile tânărului s-au dovedit a fi foarte puțin în acord cu acest lucru Potrivit lui Vasari, Niccolo era un om foarte neliniştit şi înflăcărat, iubea armele, se certa cu toată lumea şi participa adesea la lupte Așa că, la șaptesprezece ani, după una dintre aventurile sale, a ajuns în închisoare, unde a fost torturat Din documente rezultă că Pizzolo nu a fost doar un artist, ci și un comerciant, întrucât într-unul dintre ele este desemnat „pictor publicos mercator” („pictor și negustor”) Potrivit lui G Fiokko, el a fost asociat cu întreprinderea fratelui său mai mare, Gerardino, culegător de cârpe și croitor Pizzolo a început să picteze devreme, dat fiind că, potrivit lui Anonpmo Morellano, împreună cu Ansupno da Forli, l-a ajutat pe Filippo Lippi, care a lucrat la Padova în - Potrivit lui G Fiocco, Pizzolo nu a fost asociat cu atelierul lui Francesco Squarcione (unde a studiat Mantegna), deși Scardeone l-a numit printre primii studenți ai acestui maestru Este clar, însă, că la vârsta de douăzeci de ani lucra deja independent cu Din , Pizzolo a lucrat cu Donatello la reliefuri pentru altarul Santo (Biserica Sf Antonie) și, judecând după documente, nu a fost nicidecum un interpret pasiv Din aprilie până în iulie , sunt înregistrate plățile către Donatello pentru execuția unei schițe a unui înger de către Pizzolo Majoritatea cercetătorilor sunt înclinați să-l considere pe Pizzolo nu doar un student, ci un asistent, care a fost remarcat de celebrul maestru În contractul de execuție a imaginilor îngerilor, numele său este evidențiat printre altele: „Magister Donatus et magister Nicolaus ct magistri discipili prelibati magistri Donați” („Maestrul Donat și maestrul Nikolai și studenții aleși de maestrul Donat”) Lucrarea cu Donatello a continuat după , probabil până la moartea subită a lui Pizzolo , dar în , cu ajutorul lui Mantegna, a preluat și pictura lui Capela Ovetarp Pizzolo era cunoscut ca un artist talentat care a lucrat în noul stil toscan Era bine conștient de superioritatea sa față de ceilalți, dar această dorință deja renascentist a artistului de autoafirmare se manifesta și prin intoleranță față de semeni; Niccolo a avut dușmani, în urma cărora a fost ucis la vârsta de treizeci și trei de ani Deja după un an de muncă în capela Ovetarp, începută se pare după iulie , când ambele grupuri de artiști au primit un depozit de cincizeci de ducați І , a apărut un conflict între Pizzolo și Mantegna din cauza plății pentru lucrările finalizate în această perioadă Litigiul a fost soluționat cu ajutorul instanței, s-a păstrat documentul cu hotărârea căruia din septembrie Din aceasta rezultă că înainte de această dată, Pizzolo a început fresce cu imagini ale Atotputernicului și ale Sf Iacov, iar după proces, a trebuit să finalizeze pictura absidei (cu excepția imaginilor celor trei apostoli, la care a lucrat Mantegna), să realizeze scena „Execuția Sf Jacob” să picteze partea dreaptă a arcului de triumf p În plus, a fost însărcinat să termine și să aurire relieful de teracotă pentru altar, la care Giovanni da Pisa lucrase pe septembrie, conform unui desen al lui Niccolò , și care până la septembrie era încă departe de a fi finalizat Numele lui Pizzolo apare intermitent după această dată în cartea care consemnează cheltuielile Capelei Ovetharp , ultima plată fiind făcută la iunie E Rgonp sugerează că atunci a încetat să lucreze în capelă Pizzolo nu a adus la sfârșitul lucrării terminat Mantegna Datele privind ponderea participării efective a fiecăruia dintre ei după septembrie au fost păstrate într-un document din cu o hotărâre judecătorească privind disputa dintre Mantegna și client cu privire la plata muncii Și în , Pietro da Milane, un pictor respectat și experimentat, a garantat adevărul afirmației lui Mantegna că „Execuția Sf James” și în principal „Assunta” au fost interpretate de el Astfel, pe lângă crearea unui altar de teracotă, fresce cu figuri ale Atotputernicului și ale Sf James Pizzolo a pictat mai multe imagini cu cei patru „părinți ai bisericii” și, probabil, a conturat versiunea originală a „Assuntei” Pe de o parte, aceste lucrări confirmă indicațiile documentelor la nivelul înalt al artei lui Pizzolo și dau o idee despre geneza lui, pe de altă parte, informațiile despre schimbările de paternitate asumate prin documentul din ajută la o mai mare claritate determină natura relației dintre opera unuia și a celuilalt maestru Din examinarea de către P Kristeller a decorului pictural al Capelei Ovetarp, se poate concluziona că, în termeni generali, întregul sistem, inclusiv opera ambelor grupuri de artiști, a fost gândit de o singură persoană În același timp, este evident că, după cum a remarcat G Fjokko , pictura realizată în de Andrea del Castagno ar putea servi drept prototip pentru pictarea bolții absidei bolta din capela San Taracio a bisericii venețiane San Zaccaria , unde sectorul central este ocupat și de imaginea Celui Atotputernic, iar restul de figurile evangheliștilor stând pe nori Fără îndoială, padovenii au văzut aceste fresce înainte de a începe lucrul Desigur, frescele capelei San Tarasio au avut o mare importanță în alcătuirea modului pictural a lui Pizzolo și a mai tânărului său tovarăș, contribuind la asimilarea lor a principiilor picturale ale noului stil toscan Dar pe lângă acest fapt, frescele absidei Capelei Ovetari mărturisesc împletirea în ele a unui complex mai complex de tendințe în artă existente atunci Lucrarea lui Andrea del Castagno însuși în timpul lucrării sale la Veneția era încă în proces de formare Principiul urmat de Castagno în pictura bolții capelei San Tarasio a determinat distrugerea vizuală a senzației suprafeței destinate picturii prin volumul imaginilor Fiecare secțiune dintre nervurile bolții este percepută ca o descoperire în adâncime, iar numai îmbinările clare ale sectoarelor împiedică distrugerea optică completă a formei bolții Pe lângă faptul că tridimensionalitatea iluzorie a figurilor monumentale este introdusă oarecum direct în spațiul real al interiorului și nu corespunde principiului tectonic al structurii arhitecturale, soluția compozițională a picturii nu contribuie suficient la dezvăluire ideea ei În ciuda faptului că imaginea Celui Atotputernic, ca element semantic principal, este plasată în sectorul central al bolții și figurile evangheliștilor se află în fața lui, ea rămâne insuficient accentuată vizual Acest lucru nu este facilitat nici de raportul de scară (întrucât figura centrală așezată este și mai mică ca dimensiune decât înălțimea evangheliștilor în picioare) și nefericita sa plasare compozițională în sector: nervurile prea apropiate de el încalcă imaginea, deci că sfera din mâna stângă nici nu putea fi arătată pe deplin Principiul decorativității care stă la baza frescelor din absida Capelei Ovetari își are rădăcinile în combinarea cuceririlor toscane în domeniul formei și spațiului cu tradiția artistică gotică În sistemul de pictură în boltă, imaginea Celui Atotputernic, realizată de Niccolò Pizzolo, este cheia nu numai în ceea ce privește semnificația, ci și într-o măsură mult mai mare decât cea a lui Castagno din punct de vedere decorativ Figura centrală este mai masivă în comparație cu cele laterale; în plus, este plasat chiar deasupra lor Pregătirea subtilă caracterizează așezarea liberă a figurii Celui Atotputernic în sectorul arcului care i-a fost alocat, ținând cont de admisibilitatea raportului dintre spațiul ocupat de aceasta și spațiul care o înconjoară Distanța de la marginea bolții până la conturul figurii este legată de lățimea acesteia ca : Iluzionismul, ca și Castagno, este principiul principal de decorare aici Dar autorul picturilor murale ale Capelei Ovetari nu este constrâns de arhitectura gotică, precum maestrul toscan care a lucrat la Veneția , și folosește designul arhitectural al interiorului ca bază pentru rezolvarea decorului pitoresc Atât în camera principală a capelei, cât și în absidă, nervurile sunt subliniate de motive ornamentale, datorită cărora acest element arhitectural este inclus organic în sistemul general al picturii El, într-o măsură mai mare decât în Castagno, joacă rolul unui cadru care pregătește percepția imaginii conținute în acesta Acest lucru netezește senzația de juxtapunere prea ascuțită a spațiului real și a lumii iluzorii picturii care ia naștere în capela San Tarasio După toate probabilitățile, ideea de îmbinări ornamentale ale sectoarelor este legată de încadrarea decorativă a altarelor gotice, „apsopa” Această legătură este palpabilă în special în modelul plan capricios realizat de Giovanni d'Alemagna și Antonio Vivarini Dar în pictura bolții absidale funcțiile acestei soluții justificate constructiv sunt și mai extinse Ornamentul stilizat gotic este înlocuit aici cu un relief voluminos, care imit, pe jumătate N Pizzolo Altar pentru capela Ovetari c Eremitani Padova Teracotă La începutul anilor ai secolului al XV-lea N Pizzolo Atotputernic Partea centrală a picturii bolții absidei capelei Oveta ri c Eremitani Pa sufla Frescă Sfârșitul anilor ' - începutul anilor ' ai secolului XV forme noutate de ghirlande de fructe Volumul imaginii lor creează vizual un strat special, intermediar, spațial Utilizarea acestui efect determină originalitatea iluzionismului picturilor absidelor Din vârful fiecărui sector al bolții, scoici „coboară” cu ghirlande grele care se depărtează de ele, percepute ca și cum ar atârna în aer O astfel de decorare a părții superioare a bolții a făcut posibilă reglarea raportului de scară al figurilor apostolilor cu imaginea centrală Următorul strat iluzoriu de spațiu , sugerat de pictura nervurilor, este deja mai direct legat de elementele structurii arhitecturale Un astfel de sistem de zone spațiale iluzorii creează o tranziție foarte organică de la mediul real al interiorului la un spațiu abstract, transcendent în idee, de imagini ale apostolilor și ale Atotputernicului Această metodă este, de asemenea, de primă importanță în selecția lui Pizzolo a imaginii centrale Contururile mandorlei ating delicat nervurile, fixând astfel vizual suprafața acestei părți a bolții, iar figura maiestuoasă a Atotputernicului așezat pe nori este percepută , în comparație cu apostolii, oarecum înaintați În ansamblu, pictura bolții cu pricepere, cu simțul specificului picturii monumentale, folosește principiile limbajului plastic al reliefului, ceea ce elimină conflictul dintre designul real al interiorului și spațialitatea iluzorie a picturii În același timp, însăși ideea lui Pizzolo de a include elemente volumetrico-spațiale în decorul pictural, chiar dacă sunt imitate de limbajul picturii, precum și sublinierea sus-menționată prin mijloace picturale a rolului nervurilor ca cadru, după toate probabilitățile, se întoarce la altarul gotic, în care climate picturale alăturate cu imagini pictate în relief Astfel, Niccolo Pizzolo este primul maestru din Padova care a reușit să sintetizeze tendințe artistice opuse (tendințele gotice și renascentiste din Toscana) și a obținut astfel un efect calitativ nou Pornind de la principiul decorativ gotic, el îl combină cu simțul renascentist al plinătății formelor lumii reale și realizează o astfel de fuziune a acestora, încât creează un nou principiu de decorare picturală a arhitecturii În pictura bolții, legătura dintre opera lui Pizzolo și tradiția gotică este cea mai evidentă S-a manifestat fructuos nu numai în reelaborarea sistemului de decor gotic, ci și în elementele mai secundare ale limbajului său pictural: în îndoirile capricioase și ascuțite ale panglicilor care se înfășoară în jurul ghirlandelor, în claritatea și finețea pliurilor draperiilor Imaginile „părinților bisericii” permit într-o măsură mai mare urmărirea trăsăturilor renascentiste în maniera lui Pizzolo, care au devenit decisive în dezvoltarea limbajului său artistic (după cum se poate observa din pictura boltă) Dar înainte de a trece la analiza acestor imagini, vom încerca să luăm în considerare într-un mod mai diferențiat acele aspecte ale activității maeștrilor toscani care au lucrat la Padova, care puteau fi percepute de Pizzolo Acest lucru este cu atât mai important cu cât Mantegna, fiind cu zece ani mai tânăr decât Niccolo, nu a putut fi în contact cu toți acești maeștri și prin intermediul lui Pizzolo a putut învăța multe dintre tehnicile artistice ale florentinilor noi la Padova Probabil unul dintre primii maeștri florentini care au dat o anumită direcție compoziției artei lui Pizzolo a fost Fra Filippo Lippi Timp de patru ani, din până în , el și asistenții săi, printre care se număra Niccolò, au pictat capela din Pódesta, Santo din Padova Aceste fresce nu au ajuns până la noi, dar alte lucrări ale lui Fra Filippo din aceiași ani ne introduc în căutarea unui maestru În , pictează un mic tablou înfățișând Madona cu Pruncul, îngeri și trei sfinți (Empoli, Muzeul C S Colleggiata), în tabloul căruia distribuția clarobscurului mărturisește căutarea unei transmiteri realiste a efectului luminii Lucrările lui Fra Filippo, finalizate de el la sfârșitul anilor , vorbesc și despre capacitatea de a construi spațiu prin construcții complexe de perspectivă (Madonna, , Muzeul Tarquin; Buna Vestire, , din biserica San Lorenzo din Florența) Aceste calități ale artei sale se datorează moștenirii principiilor de bază ale sistemului vizual al lui Masaccio Dar M Miss atrage atenția asupra apariției unei orientări diferite, nordice, în dezvoltarea artistică a lui Fra Filippo în anii muncii sale la Padova El motivează în mod convingător acest lucru prin cunoștințele sale despre pictura lui van Eyck, care, în același timp cu Masaccio, s-a ocupat de problemele luminii și construcția spațială a imaginii Interesul lui Filippo Lippi pentru perspectivă s-a manifestat aparent nu numai în asimilarea practică a realizărilor altor maeștri Despre inter- nu Atotputernic, mărturisește marele talent al maestrului ca sculptor În relieful pentru altarul capelei, se poate simți și înțelegerea profundă a celor mai importante principii ale limbajului artistic al lui Donatello După altarul Donatella, acesta este al doilea altar renascentist realizat în nordul Italiei Pizzolo împrumută de la Donatello tipul de clădire - un portic cu coloane încoronat cu un antablament cu fronton înclinat Dar, spre deosebire de construcția spațială dezvoltată a altarului din Santo, care implică vizualizarea lui din trei laturi, sculptorul padovan creează o compoziție de relief frontal mai intim Și mai important în altarul lui Pizzolo este modul în care tânărul sculptor paduan a reproiectat independent aici motivul tradițional „precedent” El o interpretează ca pe o scenă a unei conversații dintre Madona și fiul ei cu sfinții Micul Hristos și-a ridicat capul către Ioan Botezătorul, care i se adresa; Madona îl ascultă cu atenție pe Ioan Evanghelistul, întorcându-se ușor spre el; Sf Christopher, întorcându-se, ascultă pe Sf Anthony, etc Este remarcabil faptul că Madona este înfățișată printre Abordarea sa de teorie este evidențiată de cunoștințele sale cu un tratat de arhitectură de Antonio Filarete, finalizat până în acel moment Astfel, Pizzolo, care a lucrat cu el în acești ani, a putut atât să dobândească cunoștințe teoretice ale perspectivei, cât și să se dovedească a fi martor și asistent în utilizarea lor practică în pictură Următoarea în timp, dar primordială în rolul său atât în formarea limbajului artistic al lui Pizzolo, cât și în formarea artei renascentiste din nordul Italiei în general, a fost lucrarea de la Padova a lui Donatello Invitat aici în , se știe că a fost ocupat timp de zece ani să construiască altarul de la Santo și monumentul ecvestru Gattamelate Niccolò Pizzolo, în anii săi de lucru cu Donatello, dobândește calități în dezvoltarea cărora ar putea fi ajutat într-o măsură mai mică studiind cu Fra Filippo sau cunoașterea picturii lui Andrea del Castagno, deoarece pentru a le dezvolta, nu este nevoie de muncă atât cu pitoresc cât și cu obiectele din plastic În primul rând, acesta este un sentiment al tectonicii interne a formei, manifestat în frescele realizate de Niccolò în Capela Ovetarp Interpretarea formelor, deși încă zdrobită , este gotică oarecum fracționată, ca în imaginea interlocutorilor și a grupului principal (Madona cu Hristos) este foarte delicat accentuată de poziția centrală în compoziție, deosebindu-l cu mici intervale spațiale și figurile celor doi sfinţi cei mai apropiaţi îndreptate spre ea Compoziția acestui tip de imagine poate fi legată genetic de obiceiul spectacolelor populare de scene scurte cu conținut religios care au apărut în secolul al XIII-lea în Umbria și s-au răspândit în cele din urmă în Italia Pe de altă parte, această idee a primit un sunet renascentist de la Pizzolo și este asociată cu conceptul umanist de „storia”, care se întoarce la Cicero și nu a fost folosit doar în literatura umanistă, ci și introdus în domeniul artelor plastice de Alberti Compoziția lui Pizzolo în retabloul pentru Capela Ovetari este primul exemplu al temei renascentiste a „sfântului interviu” În ceea ce privește sistemul de mijloace de exprimare din reliefurile acestui altar, principiul său principal este „aplatizarea” structurii spațiale, un simț subtil al ritmului, muzicalitatea și complexitatea acestuia (nu numai în imaginea principală, ci și în friza cu putti dansatori), expresia pliurilor draperiilor, tipurile de putti in sine - vorbeste despre asimilarea organica a trasaturilor limbajului pictural al lui Donatello În același timp, relieful lui Pizzolo arată că tânărul maestru, în procesul de lucru cu Donatello, nu numai că i-a imitat creațiile, a studiat și mostre de plastic antic Acest lucru este confirmat de execuția figurii Sf Christopher, unde interpretarea oarecum mărunțită, sec liniară a faldurilor mantiei , urmând, totuși, formele corpului, și interpretarea lărgită și cu drepturi depline a acestor forme în sine indică un farmec destul de subtil simțit al antichității romane În picturile lui Pizzolo, acest sens specific al formei, caracteristic sculptorilor, este inerent și imaginii „capului uriaș” dat pe arcul de triumf Performanța sa sugerează cunoștințele lui Niccolò despre schițele pregătitoare ale lui Donatello pentru monumentul Gattamelata, în special despre studiile capului călărețului Modul de descompunere a feței în planuri este similar cu cel al lui Donatello, dar elaborarea formei este mai lipsită de ambiguitate, lipsită de pulsația nervoasă a vieții care distinge limbajul lui Donatello Abilități dobândite în colaborare cu toscanii pentru a evita pe cât posibil deformarea scurtă a cercurilor Pe de altă parte, interioarele dulapurilor sunt date în așa fel încât sugerează o singură poziție a privitorului - pe axa de simetrie a planului aproximativ în centrul absidei Rapiditatea reducerilor de perspectivă și fluiditatea relativă a punctului de vedere sunt apropiate de sistemul de perspectivă al lui Paolo Uccello, care a lucrat la Padova în la frescele atriumului Palazzo Vitaliani Aceste fresce nu au ajuns până la noi, dar execuția frescelor supraviețuitoare de către Uccello în biserica florentină Santa Maria Novella sugerează o influență semnificativă a picturii sale asupra compoziției limbajului artistic al lui Pizzo Lo Organizarea spațială în compozițiile lui Uccello și Pizzolo este reunită și de faptul că figura umană este o egală în ea, și nu o componentă predominantă necondiționată în raport cu mediul Acesta este specificul perspectivei nordice Abaterea de la sistemul de perspectivă florentin apare și în reliefurile lui Donatello ale altarului din Santo, el folosește aici două puncte de fugă , care accentuează simțul spațiului în compozițiile sale Ca și în reliefurile lui Donatello, N Pizzolo Sf Grigorie si Sf Ambrozie Capela Ovetari c Ere mitani Padova Freska La începutul anilor ai secolului al XV-lea maeștri, Pizzolo le folosește cel mai pe deplin în imaginile „părinților bisericii” din absida capelei Motivul compozițional, se pare, i-a fost sugerat chiar de arhitectura încăperii: există o fereastră rotundă în marginea centrală a absidei, în timp ce marginile laterale din zonele corespunzătoare sunt solide Niccolò le-a decorat inteligent cu imagini cu ferestre similare, prin care privitorul părea să privească în birourile „părinților bisericii” O comparație între deciziile lui Pizzolo și ale venețienilor, care au folosit un motiv similar în pictura bolții, subliniază diferența dintre acestea Imaginile din medalioanele bolții în cruce sunt caracterizate de iluzionism, reproducerea naturalistică atentă a detaliilor Niccolò Pizzolo în „părinții bisericii” este, de asemenea, asociat cu tradiția de atenție atentă la fiecare detaliu al lumii reale, care provine din pictura lui Tomaso da Modena : fiecare obiect de natură moartă de pe raftul din spatele sfântului este exact observat, fiecare foaie a manuscrisului este scrisă, îndoiturile suporturilor suporturilor de cărți, elementelor de fixare pentru cărți etc Cu toate acestea, compoziția sa este mai raționalistă, construită din mase strict echilibrate, mărite Dar, cel mai important, aceasta este o încercare reușită de a conecta spațiul arhitectural real cu spațiul iluzoriu care se deschide în spatele imitației pitorești a ferestrelor O modalitate de a realiza această conexiune este rezolvarea problemei iluminatului În picturile sale, Niccolò distribuie lumina în așa fel încât să cadă în ferestrele reprezentate de la o fereastră centrală din viața reală (iluminarea interioară, sugerând alte surse, coincide cu ea în direcție) Iar a doua tehnică este o soluție în perspectivă a compoziției spațiale Imaginile ferestrelor în sine determină în fiecare caz un punct de vedere aparte, spațiul lui Pizzolo este o lume organizată logic, supusă unor legi rezonabile și, prin urmare, accesibilă cunoașterii minții umane Omul în ea este liber și nu mai este o mărime, pierdută în echivalența dintre mic și mare „Sfinții Părinți” ai lui Pizzolo sunt oameni de știință, umaniști, puternici în mintea lor și conștienți de puterea lor Dar atitudinea lui Pizzolo nu este chiar identică cu cea tipică pentru maeștrii din Toscana Imaginile lui nu ating acea putere spirituală, datorită căreia lumea pare a fi creată pentru om și supusă lui Arta lui Pizzolo, contrar dispoziției sale agitate, este contemplativă, lipsită de ciocniri Omul său are conștiință de sine și măreție, dar în asta nu se opune lumii, este frumos și perfect, dar totuși una dintre numeroasele sale creații În compoziția spațială a lui Pizzolo, acest concept a fost exprimat prin faptul că, deși figurile umane sunt centrele sale compoziționale, spațiul, nu mai puțin decât volumele lor, este modelat de trăsături din imaginea interiorului Să ne amintim că printre maeștrii de frunte ai Toscanei, figura umană este principalul element care subjugă organizarea compoziției Lumea lui Pizzolo este corelată și cu o persoană, dar chiar și în compozițiile spațiale închise (toate interioarele birourilor „sfinților părinți”) îi simțim nemărginirea și, prin urmare, imposibilitatea cunoașterii absolute și a subordonării acesteia de către un persoană Acest sentiment este creat, pe de o parte, de atenția atentă cu care este scris fiecare detaliu al situației, de semnificația compozițională a lucrurilor, care la originea sa este asociată cu conceptul medieval al lumii Pe de altă parte, este cauzată, în primul rând, de mobilitatea punctelor de fugă în proiectarea în perspectivă a interioarelor, și în al doilea rând, rapiditatea reducerilor viitoare O astfel de construcție în perspectivă ne face să percepem lumea reprezentată nu ca fiind finalizată în această mică bucată, ci ca izbucnind și întinzându-se dincolo de granițele ei fără limită Dar, bineînțeles, așa cum se poate vedea din analiza anterioară a lucrărilor lui Pizzolo, viziunea sa asupra lumii, diferită de conceptul toscan, depășește și ideile medievale Mai presus de toate, rezonează cu „noua evlavie”, care se caracterizează nu numai prin recunoașterea echivalenței a tot ceea ce există, ci, ceea ce este important, afirmarea valorii estetice, a frumuseții lumii reale și a dintre cele mai bune creații ale sale – omul Pizzolo a fost unul dintre primii care, pe baza combinației dintre decorativitatea goticului târziu și abordarea renascentist a artei ca lume specială care recreează lumea frumoasă, senzuală, reală, a creat un nou tip de pictură monumentală, în care a reușit nu numai pentru a elimina conflictul, dar și pentru a realiza iluzia unității spațiului real al interiorului și spațiului compoziției picturale Folosește informații preluate în principal din cartea: Lazzarini-Moschetti Documenti sulla pittura Padovana Padova, ; E Rigorii op cit Cm : G Fiocco L'arte di A Mantegna Bologna, , p Cm : G Fiocco Mantegna Milano, c În , Squarcione a fost invitat să arbitreze valoarea unui tablou realizat de Pizzolo și Jacopo din Cartierul Catedralei pentru G da Cremona (Lazzarini-Moschetti Op cit , p ) Vezi: Lazzarini-Moschetti op cit , p Vezi: E Rigorii op cit În noiembrie , Messer Luca di Puglia l-a abordat cu o cerere de a-l învăța să scrie într-un mod nou, în „maniera modernă” Sfatul său a fost adesea căutat în cazurile litigioase ale altor pictori Așadar, la iunie , după moartea lui Giovanni d'Alemagna, Pizzolo și Squarcione au fost arbitri la procesul lui Antonio Vpvarpni cu antreprenorul împărăteasa Ovetarp pentru a stabili lucrarea efectuată de G d'Ale Magna în capelă (R Pallucchini I Vivarini Venezia , , A del Castaño Vulpea bolții capelei San Tarasio c San Zaccaria Veneția Frescă N Pizzolo „Cap uriaș ” Capela Ovetari c Eremitani Padova Frescă La începutul anilor ' ai secolului XV Acest lucru, precum și introducerea unei poziții unice a privitorului de a lua în considerare compozițiile cu „părinții bisericii”, sugerează că Niccolò Pizzolo a fost cel care a dezvoltat sistemul general de decorare a absidei, care a devenit punctul de plecare în adăugarea lui Mantegna muralistul Interpretarea lui Pizzolo despre „precedent” în relieful său de teracotă pentru altarul Capelei Ovetari, care a devenit unul dintre primele exemple ale temei renascentiste „Sacra conversazione”, îl caracterizează ca un artist a cărui opera reflectă ideile umaniste ale Quattrocentoului timpuriu În comparație cu Squarcione și Vivarini, al căror compromis creativ a marcat un punct de cotitură în arta din Veneto, Pizzolo arată ca un maestru a cărui lucrare marchează primul pas încrezător al noii arte a școlii din Padova NOTE R Longhi Lettere pittoriche Vita artistică , p Vezi E Rigorii J pittore Nicolo Pizzolo Arte Veneta , pp - p ) Au fost și alte ocazii când Pizzolo a acționat ca arbitru Vezi: G Fiocco L'arte di A Mantegna Bologna, , p Vezi: G Paccagnini A Mantegna Catalogo dclla mostra Venezia, , pp , Vezi: E Rigoni Op cit , p Ibid Vezi: E Tietze-Conrat Mantegna Londra, , p Vezi: P Kristeller A, Mantegna Londra, , pp - Cm : G Fiocco op cit ceea ce privește Mantegna, acest lucru este confirmat și de surse documentare, din care rezultă că în Squarcione a vrut să-și transfere atelierul la Veneția, în legătură cu care a stat acolo cu Mantegna câteva luni (E Tietze-Conrat Op cit , p ) Vezi: M Meiss Jan van Eyck și Renașterea italiană, în Veneția și Europa Veneția, Cm : R Oertel fra Filippo Lippi Viena, , S cm :E Battisti Note sulla prospettiva rinascimentale, în e'Arte Lombardia Umanesimo , p Portretul creativ al unui mare maestru N Bankovsky Cartea lui A Kamensky „S T Konenkov” publicat în seria „Viața în artă” nu este prima referință a autorului la opera celui mai mare sculptor al timpului nostru În diferite momente a scris articole și pamflete, iar în a publicat o monografie amplă Cu toate acestea, ultima carte este un nou studiu al artei lui Konenkov Natura publicației a necesitat o prezentare mai completă a biografiei artistului, dezvăluirea principalelor trăsături ale operei sale Kamensky a găsit soluția potrivită prezentând, deși binecunoscut, materialul mare și complex Evitând bucuros tentațiile unui gen necunoscut pentru el, o narațiune ficționalizată , vorbește despre calea creativă a lui Konenkov într-un mod popular și, în același timp, deloc simplificator Fără a enumera evenimentele și episoadele descrise în detaliu în cărțile autobiografice ale lui Konenkov însuși, Kamensky le selectează numai pe cele care au jucat un rol semnificativ în formarea sculptorului Pe prima pagină a cărții, autorul atrage atenția asupra unei trăsături importante a naturii viziunii despre lume a lui Konenkov, care oferă cheia înțelegerii multor aspecte ale operei sale Kamensky scrie: „În timpul vieții sale, el se referă necontenit, de sute și sute de ori , la comploturi și subiecte legate de memoria anilor tineri Cu toate acestea, acesta nu este principalul lucru, indiferent la ce a lucrat sculptorul, indiferent unde a ajuns, indiferent de modul în care s-a dezvoltat soarta lui personală, el a rămas întotdeauna fiul unui sat din centrul Rusiei - în ceea ce privește mentalitatea și caracterul, în deprinderi de muncă , în toate, ceea ce a fost pentru el măsura frumuseții și umanității, a binelui și a răului” (p ) Cartea oferă caracteristici precise și vii ale lucrărilor individuale, atmosfera în care a decurs lucrarea artistului și diferitele etape ale activității sale Ei sunt priviți ca un cercetător serios, introducând cititorul în cercul intereselor profesionale sau publice și al problemelor prezentate de timp El citează pe scară largă diverși autori, îi argumentează și își dă propriile evaluări Fiecare perioadă a biografiei creative a lui Konenkov este considerată în legătură cu procesele generale de dezvoltare a artei ruse Pe parcurs, cititorul se familiarizează cu opera unor artiști - contemporani ai lui Konenkov Se notează cele mai semnificative trăsături ale lucrărilor care au devenit repere semnificative în drumul său în artă Semnificația primei lucrări majore a lui Konenkov, Stonebreaker ( ), este foarte definită, printre tot ceea ce a creat în sculptura rusă la sfârșitul secolului trecut În același timp, atrage atenția asupra unor extreme în aprecierile acestei lucrări în tipărire Lucrări de la începutul secolului și, în principal A Kamensky S T Konenkov Moscova, Art, Create în , sunt considerate de Kamensky ca finalizarea unei etape importante în formarea talentului artistului Subliniind originalitatea lui Konenkov și observând că a luat „o altă cale neînvinsă” în artă, Kamensky scrie în același timp despre legătura dintre opera sculptorului și problemele care au îngrijorat inteligența artistică rusă Într-una dintre cele mai imaginative manifestări ale artei lui Konenkov, „seria pădurii”, autorul vede nu o glorificare a exoticului trecutului îndepărtat de către un artist care evadează din realitate, ci o reflectare a naturii vremii El scrie: „ cele mai talentate figuri ale artei ruse s-au îndreptat către antichitatea rusă, străduindu-se să înțeleagă și să dezvăluie cele mai persistente și esențiale trăsături ale caracterului național rusesc, care au supraviețuit până în vremurile moderne Aceasta a fost una dintre formele de înțelegere a vieții oamenilor, a tradițiilor lor spirituale, morale și estetice (p ) Acordând atenție „cadoului ca povestitor” al lui Konenkov, Kamensky a înțeles foarte corect natura sculpturii sale, capacitatea sculptorului de a dezvălui proprietățile lemnului și a văzut legătura dintre materialul și structura figurativă a lucrării De remarcată este observația: „Încercarile nesfârșite ale numeroșilor imitatori de a varia cumva tehnicile maestrului s-au încheiat de obicei cu un eșec total - la urma urmei, Konenkov și-a creat intuitiv propriul sistem de expresivitate pentru fiecare sculptură nouă” (p ) Fascinația lui Konenkov pentru antichitate este, de asemenea, considerată în aceeași linie de dezvoltare a culturii ruse Antichitatea în acei ani era un mijloc de întruchipare a principiilor umanismului și progresului, iar aceste trăsături sunt pe deplin inerente lucrărilor sculptorului După Marea Revoluție din Octombrie, a fost dezvoltată dorința lui Konenkov pentru forme monumentale în sculptură Kamensky găsește caracteristicile corecte ale plăcii memoriale „Cei căzuți în lupta pentru pace și fraternitatea popoarelor” și ale compoziției sculpturale „Stepan Razin cu o trupă” Otrăvându-se pe inconsecvența aprecierilor din presa acelor ani ai „Stepan Razin”, autorul apreciază foarte mult priceperea cu care a fost realizat acest grup, dar remarcă și un anumit schematism și unilateralitate a soluției sale figurative Se menționează pe paginile cărții și lucrările lui Konenkov realizate pentru Expoziția agricolă și meșteșugărească-industrială a Rusiei din de la Moscova Kamensky consideră aceste lucrări începutul unei noi etape în opera sculptorului, etapă în care se vor dezvolta în continuare tendințele realiste ale artei sale, unde pentru generalizări ample nu va fi necesar să se recurgă la alegorii complexe Kamensky este foarte atent la unele fapte puțin cunoscute din viață artist Fără a permite nicio presupunere , el face doar presupuneri, ridică întrebări Perioada cel mai puțin studiată din biografia sculptorului este șederea acestuia în SUA Evaluând munca sa din acei ani, Kamensky, nu fără motiv , consideră că Konenkov nu și-a putut dezvălui pe deplin toate abilitățile pe pământul american În special, darul muralistului, pe care îl poseda fără îndoială, nu a fost dezvoltat Din păcate, lipsa materialului adecvat (surse documentare și literare, fotografii și pur și simplu o listă completă a lucrărilor finalizate), precum și mențiunile foarte scurte ale lui Konenkov însuși despre munca sa în SUA, nu permit o acoperire largă a acestui lucru perioadă Cu toate acestea, numeroasele galerii de portrete create de Konenkov în timpul șederii sale în străinătate i-au permis lui Kamensky, folosind exemplul câtorva dintre cele mai interesante lucrări, să dezvăluie cele mai importante trăsături ale lui Konenkov ca portretist Aceste pagini ale cărții sunt un exemplu excelent de analiză a operelor de artă, scrise într-un limbaj figurativ care dezvăluie natura căutărilor creative, mai degrabă decât semnele formale S-ar putea să nu fie de acord cu unele caracteristici ale acestui sau aceluia pore -tret, dar metoda de cercetare merită atenție Ultima parte a cărții vorbește despre munca lui Konenkov după întoarcerea în patria sa În ciuda vârstei sale înaintate , sculptorul muncește din greu și din greu , creează compoziții monumentale și continuă să lucreze la portret Uimitoarea sete de activitate nu se limitează la artă, Konenkov arată o mare activitate socială Face excursii la Smolensk, se întâlnește cu compatrioți, călătorește prin țară, apare adesea în presă și își scrie memoriile Cea mai mare creștere se observă în ultimul deceniu și jumătate din viața sa E ca și cum ai fi din nou tânăr Și dacă în anii a participat activ la organizațiile creative stabilite, acum este preocupat de viața societății sovietice în ansamblu Întrucât autorul monografiei însuși a fost un participant sau un martor ocular la multe evenimente din acei ani, pe lângă referirile la presa periodică, el face referire la memoriile sale Limbajul său capătă o mai mare acuratețe jurnalistică, pe paginile cărții, parcă, disputa cu foștii adversari continuă, se fac amendamente articole și cărți publicate anterior Luând în considerare lucrările din ultima perioadă a operei lui Konenkov, autorul dezvăluie modelele de dezvoltare a artei sale în ansamblu, compară diverse lucrări și trage concluzii ample Activitatea socială și literară a lui Konenkov este descrisă de autor foarte pe scurt, cu toate acestea, sunt remarcate cele mai semnificative trăsături ale unora dintre articolele și discursurile sale Rezumând rezultatele marii cariere creative a sculptorului, Kamensky evidențiază principalele trăsături ale talentului său Următoarea sa concluzie este foarte importantă: „Konenkov a fost unul dintre puținii sculptori ai secolului al XX-lea înzestrați cu un dar rar și neprețuit: să întruchipeze în imagini clare plastic marile idei ale vremii, simbolismul evenimentelor semnificative Ilustrativitatea, construcția vizuală mentală îi sunt complet străine În el predomină principiul intuitiv, iar un sentiment interior bine stabilit, bine înzestrat este impulsul principal al lucrărilor sale Aceasta este garanția organicității lor artistice ” (p ) Autorul a putut să aleagă cele mai semnificative dintre numeroasele lucrări ale sculptorului și caleidoscopul de fapte ale vieții sale și să dezvăluie cititorului tot ceea ce este semnificativ pentru înțelegerea operei sale Studiu despre istoria artei Renașterii bulgare A coarne În literatura rusă de istorie a artei , atât pre-revoluționară, cât și sovietică , există o mulțime de lucrări dedicate artelor plastice bulgare Dacă, în același timp, există întotdeauna un interes pentru arta antică bulgară, și mai ales pentru relația artei antice rusești cu aceasta, interes destul de de înțeles din punctul de vedere al studierii originilor artei ruse și al teoriei a doua influență slavă de sud a secolelor XIV-XV, apoi pictura bulgară a unui timp mai târziu atrage atenția este incomparabil mai mică decât gâtul Între timp, o etapă foarte importantă, complexă și, într-o oarecare măsură încă neclară, în dezvoltarea artei bulgare trebuie dezvoltată și evaluată Fără ea, este greu de înțeles întreaga cale de dezvoltare a artei bulgare , de înțeles cum, în cele mai dificile condiții ale jugului turcesc, arta poporului s-a păstrat ca o manifestare importantă a conștiinței sale de sine și cum ea a fost reînviat În perioada Renașterii naționale, această artă a trebuit să treacă printr-o cale accelerată de dezvoltare și să se îmbine în viața artistică paneuropeană Mult mai multe monumente au venit din perioada Renașterii , studiul acesteia are o bază documentară și sursă incomparabil mai solidă , în mare parte asociată cu arhivele noastre În cele din urmă, viața artistică a Bulgariei secolului al XIX-lea este pur și simplu inseparabilă de arta rusă și este strâns legată de aceasta Toate acestea au necesitat de multă vreme dezvoltarea istoriei artei bulgare din secolele XVIII - XIX de către știința noastră A fost publicată prima lucrare de generalizare pe această temă Aceasta este o carte de E P Lvova „Artele frumoase ale Bulgariei în era renașterii naționale” Nu se poate spune că Lvova nu a avut predecesori în dezvoltarea acestui subiect în Bulgaria însăși Este suficient să amintim cartea lui N Mavrodinov „Arta Renașterii bulgare” (Sofia, ), M Tsoncheva „Renașterea bulgară” (Sofia, ), A Vaspliyev „Maeștrii Renașterii bulgare” (Sofia) , ) E P Lvova Artele plastice ale Bulgariei în timpul renașterii naționale M „Nauka”, naștere” (Sofia, ) și alții pentru a clarifica faptul că cercetătorii bulgari ai celebrei perioade au făcut multe eforturi pentru a studia această problemă Apropo, însăși Lvova, într-un eseu istoriografic detaliat care deschide cartea ei, evaluează aceste lucrări, subliniind atât avantajele lor, cât și unele neajunsuri și, cel mai important, întrebări care rămân nerezolvate și reapar în legătură cu descoperirea de noi monumente de artă şi material documentar Lvova și-a pus sarcina unei examinări cuprinzătoare a picturii și literaturii bulgare, a gândirii sociale, a culturii în general, adică, cu alte cuvinte, studiul ei, prin însăși designul său, este atât critică de artă în sensul deplin al cuvântului, cât și istoric si cultural Nu există, așadar, nicio îndoială că va atrage atenția unui cerc larg de cititori În cartea lui Lvova, nu există doar un fundal istoric, sau condiții istorice pentru dezvoltarea artei, fără de care, până la urmă, nicio lucrare de istoria artei nu poate face Însăși viața poporului bulgar trăiește în artă și respiră în ea Arta își găsește baza, aerul în această viață, fiind la rândul său o forță activă activă a Iluminismului bulgar - o puternică mișcare culturală, sub semnul căreia a început să se dezvolte Renașterea bulgară Și mai departe, arta a rămas unul dintre mijloacele de exprimare a ascensiunii conștiinței de sine naționale și un apel la această ascensiune În anii luptei de eliberare națională a poporului bulgar, nu numai că a reflectat această luptă, ci a luat parte direct la ea Astfel, un tablou dedicat unei pagini din trecutul istoric glorios suna la acea vreme ca un apel la lupta împotriva sclaviei turcești, ca o confirmare a poporului în forțele și capacitățile sale O sarcină deosebit de dificilă a fost să găsești în artă primii muguri ai Renașterii naționale , să le evidențiem, să surprindă tendințele dezvoltării lor, să urmărească retrospectiv în ce s-au dezvoltat și ce au adus în viitor În același timp, a fost foarte important să se evite modernizarea în analiza anumitor fenomene din artă, în multe privințe, chiar și în principal, care au rămas totuși medievale, ecleziastice, canonice Al doilea pericol în modul de a studia această perioadă din istoria culturii bulgare este confuzia voluntară și involuntară a două concepte: Renașterea în sensul Europei de Vest al cuvântului, adică Renașterea, și Renașterea națională bulgară Acest tip de confuzie, care duce, mi se pare, la o idee distorsionată a naturii însăși a Renașterii naționale , mai poate fi găsit uneori în lucrări individuale Spre meritul Lvovei, trebuie spus că, în general, ea a făcut față ambelor sarcini Poate că ar merita doar să evaluăm mai clar incorectitudinea entuziasmelor de mai sus, mai ales că unele dintre citatele citate în carte sunt din lucrările altor autori despre „trăsături comune cu mișcarea Renașterii din alte țări ” (p ) ) sau despre abateri „de la religia Stian” de Paisios din Khplendar (p ) are nevoie cel puțin de interpretare Autorul a reușit să abordeze analiza operelor de artă în toată complexitatea lor, și uneori chiar și inconsecvența, a putut să vadă îmbinarea noului, deși în elemente timide, și a vechiului; imbinarea concretului, uneori naiv plauzibil , dar conectat cu noile tendinte, cu lumea veche, deseori alimentata de o traditie inalta si nobila, lumea conceptelor abstracte in cadrul unei singure imagini artistice Toate acestea sunt analizate cu atâta succes de autor pentru că nu privește niciodată arta în statică, ci întotdeauna în dinamică, în dezvoltare, în formare și, cel mai important, în interconectarea fenomenelor De aceea , noi trăsături ni se dezvăluie într-un mod atât de interesant în desenele preotului Puncho (sfârșitul secolului al XVIII- lea), în miniaturile lui Todor Pirdopsky, în gravuri și numeroase icoane, și mai ales în picturile murale ale Mănăstirile și templele bulgare ale perioadei luate în considerare Cititorul rus, datorită cărții lui Lvova, are ocazia să se familiarizeze cu imaginile surprinzător de vii și proaspete ale lui Toma Vishanov și arta înaltă a uneia dintre cele mai proeminente figuri ale picturii bulgare, Zakhary Zograf (anii - ai secolului XIX) ) Ca principală realizare a artei plastice bulgare din această perioadă, autorul numește dorința de a arăta individualitatea persoanei reprezentate , fie că este vorba de portretul unui ktitor al constructorului templului, fie de un autoportret al artistului însuși, sau chiar chipul unui sfânt sau al unuia „Aceasta a fost cucerirea realismului în arta bulgară” , notează pe bună dreptate autorul (p ) Mână în mână cu această realizare au venit provocările soluțiilor spațiale ale compozițiilor, iar dorința de a transmite volum a devenit din ce în ce mai mare Alături de această tendință generală în dezvoltarea artei în Bulgaria la sfârșitul secolului al XVIII -lea - prima jumătate a secolului al XIX-lea De o importanță nu mică este problema școlilor locale de pictură, Banskaya, Trevenskaya, Samokovskaya, cu caracteristicile lor unice datând din profunzimea artei populare și tradițiile sale de secole Foarte interesante în acest sens sunt observațiile autorului privind interacțiunea artelor plastice și aplicate (în special broderii și sculpturi în lemn), influența elementelor baroc Totuși, după cum remarcă pe bună dreptate autorul, în ciuda drepturilor depline ale dezvoltării școlilor individuale, aceasta este dezvoltarea școlii în direcția formării unei arte naționale Tendințele inerente artei Renașterii naționale, în acest proces, au prevalat din ce în ce mai mult asupra trăsăturilor locale Pe măsură ce o artă națională unificată s-a conturat, a devenit din ce în ce mai importantă stăpânirea experienței picturii europene și a realizărilor artei din alte țări Bulgaria intra în stadiul capitalist al dezvoltării sale, iar pictura bisericească medievală era înlocuită de arta modernă Într-o perioadă relativ scurtă de timp, în vreo jumătate de secol, artiștii bulgari au stăpânit cumva arta picturii contemporane În cartea analizată, acestei probleme importante i se acordă atenția pe care o merită Acest lucru s-a făcut în mod natural și organic, fără a încălca structura ordonată a studiului Cert este că încă de la primele pagini autorul se străduiește să prezinte arta bulgară pe fundal și în legătură cu artele plastice ale altor țări În perioada inițială, acestea erau Serbia, Moldova, Țara Românească (scuze, nu s-a spus nimic despre Grecia!), adică țări apropiate Bulgariei atât în tradițiile culturale, cât și în condițiile istorice ale dezvoltării lor Mai mult, de la mijlocul secolului al XIX-lea, Rusia a ieșit din ce în ce mai mult în prim-plan Lvova indică în mod corect esențialul asemănarea fundamentală a sarcinilor cu care se confruntă artele plastice ale celor două țări slave Această apropiere a constat în dinamismul dezvoltării, dorința de a păstra identitatea națională, de a înțelege tradițiile artistice din trecut Nu întâmplător atitudinile estetice ale lui Belinsky și Chernyshevsky au fost percepute și dezvoltate în condițiile realității bulgare de Hristo Botev Un rol uriaș în relația dintre arta bulgară și cea rusă l-a jucat formarea continuă a maeștrilor bulgari în școlile de artă din Rusia Autorul dedică un întreg capitol acestei probleme În ea cititorul va găsi o mulțime de material nou, interesant, a cărui cunoaștere este atât de necesară pentru înțelegerea celor mai importante procese care au avut loc în artele plastice bulgare din a doua jumătate a secolului al XIX- lea Sensul acestui capitol este și mai larg Conține destul de multe informații, observații și concluzii care sunt, de asemenea, importante pentru istoria educației artistice rusești Este suficient să subliniem proiectul deschis de la Lvov pentru transformarea Academiei de Arte în - , scris de F Bruni Pe lângă centrele de artă rusești , Viena, cu remarcabila sa Academie de Arte , care exista din , a avut o importanță considerabilă pentru dezvoltarea culturii artistice europene Maeștrii bulgari, în special N Pavlovich, îi datorau acestei Academii predilecția lor specială pentru compozițiile istorice Același N Pavlovich, în planurile sale de organizare a educației artistice în Bulgaria, conturate într-o broșură specială , a reflectat cele mai bune idei ale austriacului F Waldmuller Autorul subliniază pe bună dreptate abordarea selectivă a celor mai buni artiști bulgari față de idealurile artistice și estetice atât ale școlii de la Viena, cât și din München , față de cultura europeană în general (p ) După ce a urmărit apariția noilor tendințe în arta bulgară de la sfârșitul secolului al XVIII -lea - prima jumătate a secolului al XIX- lea, formarea lor, relația artei bulgare cu arta altor popoare, autorul studiului trece apoi la caracterizarea operei cei mai importanți artiști din a doua jumătate a secolului al XIX-lea — S Dospevsky, X Tsokev, G Danchev, N Pavlovich Opera lor este considerată de Lvova în lumina avântului revoluționar din anii - ai secolului al XIX- lea Și această abordare este, fără îndoială, singura corectă Dar studiul moștenirii artistice a acestor maeștri nu se limitează la acest aspect, cu toată importanța sa Lvova urmărește întotdeauna cu atenție evoluția lucrării fiecăruia dintre maeștri, folosind adesea materiale noi, necunoscute până acum Deosebit de interesantă în acest sens este compararea icoanelor lui Georgy Danchev cu lucrările profesorului său, maestrul Alexy, descoperite de autor în biserica satului Spasova din apropierea orașului Chirpan Compararea trăsăturilor creativității artiștilor între ele, efectuată în mod constant de către autor, pare în general a fi o metodă de cercetare foarte fructuoasă Vă permite să identificați mai bine punctele forte și punctele slabe ale lucrării maestrului, trăsăturile unice ale viziunii sale artistice, imaginative cu dragoste pentru transferul stării de caracter în schimbare la S Dospevsky, silueta laconică și colorarea strălucitoare la G Danchev , căldura și umanitatea lui N Pavlovich De mare interes sunt observațiile lui Lvova cu privire la apariția unor noi genuri în pictura bulgară în a doua jumătate a secolului al XIX- lea: compoziții istorice , caricatură politică și peisaj Studiul acestei probleme a fost deosebit de fin făcut în raport cu peisajul, care se transformă dintr-un simbol pe o icoană într-o componentă a compoziției, iar apoi într-un gen complet independent Un loc semnificativ în cartea Lvovei îl ocupă și problema stilurilor din pictura bulgară a perioadei luate în considerare Studiul acestei probleme pentru Bulgaria are o serie de dificultăți deosebite, legate în primul rând de faptul că, la fel ca sincretismul genurilor din pictura bulgară, datorită particularității dezvoltării sale oarecum întârziate , pentru o lungă perioadă de timp, până la sfârșitul anului secolul al XIX- lea, conexiunea și stilurile de țesut După cum scrie pe bună dreptate autorul, „uneori, chiar și în opera unui artist, se poate observa o tranziție de la un stil la altul, o combinație a acestora în țesătura unei opere” (p ) De aceea , în picturile maeștrilor bulgari , realismul coexistă adesea cu romantismul, iar acuratețea istorică cu entuziasm entuziasmat În studiul lui E P Lvova, pe lângă aceste probleme, vor fi atinse o serie de altele Dar ele sunt subordonate acestor fenomene și tendințe principale, definitorii în dezvoltarea artelor plastice bulgare Marele merit al autorului este că a reușit să evidențieze aceste probleme, să le dezvăluie profund și cuprinzător, fără a pierde senzația și percepția vie a operelor de artă bulgară Problema întârziată a teoriei artelor plastice A Tietz Problema genurilor nu este nouă, ea datează de mai bine de patru secole Dar și astăzi are o semnificație ideologică foarte mare, întrucât în critica de artă burgheză modernă există concepte contradictorii care consideră genurile ca o categorie neschimbătoare, ca un concept a priori, sau tind în general să nege stabilitatea conceptului de „gen” Nu există, din păcate, nici măcar unitate în utilizarea termenului „gen” Teoria genurilor este cel mai dezvoltată în literatură, dar chiar și acolo unii savanți înțeleg un gen literar ca gen, în timp ce alții înțeleg un tip literar Este și mai dificil cu problema genului în artele vizuale Un gen în artă acționează ca o reflectare a anumitor aspecte ale vieții sociale, fixarea sa artistică în forme structurale și compoziționale stabile Prin urmare, identificarea genurilor și a trăsăturilor semantice și formale inerente acestora este una dintre cele mai importante sarcini cu care se confruntă critica de artă sovietică Este destul de firesc ca publicarea cărții lui G K Wagner The Problem of Genres in Ancient Russian Art a trezit un mare interes în cercurile care se ocupă de arta Rusiei Antice Până de curând, problema genurilor artei esențial religioase a Rusiei feudale părea extrem de controversată Dar după lucrările lui O I Podobedova , care au arătat legitimitatea introducerii categoriei de gen în studiul miniaturii vechi rusești și D S Likhachev , care a pus pe agendă problema genului în arta veche rusă , această problemă s-a maturizat în cele din urmă , iar producția lucrării Wagner a fost într-o anumită măsură o consecință firească a dezvoltării gândirii istoriei artei Structura studiului este logică și într-o oarecare măsură tradițională În primul capitol, „Formularea întrebării”, este dat un argument convingător în favoarea introducerii conceptului de gen în studiul artelor plastice antice rusești Se arată că teologii deja bizantini, în special Ioan Damaschinul, disting între „tipuri de imagini sfinte” și oferă o clasificare a imaginilor Sunt date date faptice , care arată că mulți oameni de știință au fost nevoiți să recurgă la o terminologie diferită, care, de fapt, a abordat categoriile genului La argumentele logice ale autorului, se poate adăuga împărțirea pictorilor de icoane în „rânduri”, care a avut loc în Rusia În scrisoarea din a „trei patriarhi” (Alexandria, Antiohia și Moscova), sunt indicate șase categorii de „pictori de icoane” , care au fost împrumutate din cărțile lui Grigore Teologul (c - c ) De cel mai mare interes pentru problema genurilor sunt primele două rânduri În scrisoarea celor „trei patriarhi”, confirmată de decretul țarului Alexei Mihailovici ( ), primii sunt considerați „numitorii picturii fine de icoane”, iar al doilea - „numitorul și realizarea picturii” Este semnificativ faptul că în secolul al IV-lea Grigorie Teologul credea că „esența primului numitor era picturală ” Al doilea capitol prezintă condițiile prealabile pentru formarea genurilor în arta slavă, iar capitolele ulterioare iau în considerare cronologic dezvoltarea sistemului de genuri în Rusia de la sfârșitul secolului al X-lea până în secolul al XV-lea inclusiv Wagner dă un exemplu de analiză profesională subtilă care îi permite să descrie generalitatea trăsăturilor structurale și compoziționale ale genului, reflectând un anumit conținut Astfel, analizând perioada de glorie a Rusiei Kievene, el dezvăluie trăsăturile fundamentale ale genului legendar-istoric: libertatea relativă a dispunerii figurilor, posibilitatea unui trei sferturi și chiar imaginea lor de profil, desfășurarea acțiunii în conformitate cu tip de „dialog intriga”, și nu „frontalitate bizantină ”, utilizarea principiului echilibrului vizual, prezența unui mediu temporal-spațial în conformitate cu care acționează personajele și definiții clare similare Atenția este concentrată pe „ evenimentul istoric”, în contrast cu schematicitatea dogmatică inerentă altor genuri Un astfel de set extins de criterii care caracterizează un anumit grup de lucrări, unite prin unitatea genului , oferă cercetătorilor un instrument suplimentar pentru o evaluare mai obiectivă a operei și determinarea apartenenței sale stilistice Trebuie să fim de acord cu concluzia autorului că, „pornind de la situația de gen a epocii luate în considerare în dezvoltarea artei, avem ocazia să abordăm definiția stilului, dacă nu în toate categoriile sale, atunci cel puțin în cele predominante caracter” p Înțelegerea unui gen ca structură picturală consacrată istoric, dotată cu sensul său inerent , deschide largi oportunități de extindere și clarificare a aparatului de cercetare Principiul cronologic actual de clasificare a arhitecturii ruse antice cu o diviziune teritorială suplimentară și referire la timpul domniei unuia sau altuia prinț este dovada dezvoltării slabe a problemei stilului în arhitectura Rusiei Clasificarea monumentelor de arhitectură este, de asemenea, slab dezvoltată, care în cele mai multe cazuri se limitează la o descriere formală : un templu cu patru stâlpi cu dom în cruce, unul cu șase stâlpi cu sau fără galerii etc În același timp, un templu cu patru stâlpi, templu cu stâlpi, în funcție de ordinea socială și conceptul ideologic și artistic ar putea aparține unor „genuri arhitecturale” diverse, au o structură picturală diferită Anumite trăsături specifice remarcate de cercetători, inerente bisericilor parohiale, monahale, patrimoniale, catedralelor orășenești și domnești, au trăsături compoziționale structurale imanente mai profunde care reflectă un anumit aspect de conținut, care este generat de manifestările specifice vieții sociale Cu alte cuvinte, problema genului se pune și în arhitectură Și trebuie să regretăm că nu este luat în considerare în această carte interesantă și utilă Deși autorul însuși admite că problema genurilor în arhitectură este „destul de legitimă” Este semnificativ faptul că, vorbind de „sinteza genurilor”, omul de știință se referă la arhitectură și are în vedere „cum s-au corelat genurile de artă plastică cu genurile arhitecturii” De asemenea, este importantă faptul că s-a remarcat dependența strânsă de arhitectura genului legendar-istoric în secolul al XI-lea , ale cărui lucrări au fost așezate pe bolțile și părțile superioare ale zidurilor Tocmai ținând cont de interacțiunea organică a genurilor de artă plastică și arhitectură, cartea evidențiază „prima sinteza de gen” (sfârșitul secolului al X-lea-XI-lea) și „al doilea” (secolul al XV-lea) Un astfel de accent pe perioada de glorie a Rusiei Kievene și pe epoca ascensiunii naționale și a formării statului rus este destul de naturală Cu toate acestea, există o impresie despre sărăcirea secolului al XII-lea , al cărei sfârșit este caracterizat și de o mișcare patriotică largă? ”, Dezvoltarea vieții artistice și punerea bazelor unei culturi întregi rusești Nu întâmplător în secolul al XII-lea au apărut noi genuri și natura celor vechi s-a schimbat Autorul însuși notează că „s-a păstrat sinteza genurilor , dar în ea au fost conturate tendințe „separatiste” Genurile de pictură, de exemplu, au început să se comporte mai independent de arhitectură Dar acest lucru poate fi pus în contrast cu apariția unui nou gen de sinteză a sculpturii și arhitecturii în Principatul Vladimir-Suzdal Introducerea conceptului de „meta-gen” pare insuficient de convingătoare Mai mult, autorul însuși consideră că „poate că ar fi mai corect să-l numim „spiritul general al genului” al artei sau „spiritul sistemului genurilor ”, adică prin aceasta o anumită rezultantă a tuturor genurilor epocii , colorată de genul dominant instabil, tendința genului dominant ” Totuși, în acest caz, aparent, ne confruntăm deja, mai degrabă, cu o categorie stilistică, întrucât însuși autorul admite că „meta-genul” depășește deja genul ca atare” și „ ar trebui să ne conducă la o înţelegere a direcţiei stilistice generale a artei epocii” şi Poate că , de dragul clarității structurale a expunerii , este mai bine să vorbim nu despre „spiritul sistemului de gen ”, ci despre „tendințele stilistice ” ale epocii Desigur, un astfel de subiect problematic, care a fost ridicat de Wagner, poate ridica unele întrebări și îndoieli în anumite prevederi, de exemplu, numele genurilor, limitele lor de timp, dar însăși abordarea metodologică a identificării elementelor de formare a formei semnificative în „ bloc nedivizat ” de artă antică rusă foarte promițătoare Nu numai că ne permite să argumentăm mai științific clasificarea artei Rusiei cu ajutorul genurilor, ci și, datorită caracteristicilor obiective stabilite ale genului, să abordăm problema stilului și să dezvăluim identitatea națională a artei antice rusești la un nivel mai profund Valoarea studiului constă în faptul că ne permite să înțelegem nuanțele complexe ale formării și dezvoltării artei feudale pe pământul rus și să evidențiem în el „forme semnificative” care corespund diverselor aspecte ale vieții sociale Datorită acestui fapt, chiar și în parcelele picturale de icoană de tip canonic se dezvăluie trăsături care sunt înrădăcinate în existența reală a poporului, iar grăunte de valoare estetică umană universală, ascunse în conținutul religios-dogmatic și în forma iconografică simbolică cernut prin sita bisericii Datorită acestui fapt, arta antică rusă, așa cum spune, s-a apropiat de noi și a devenit mai accesibilă pentru înțelegerea și aprecierea calităților sale extrem de artistice Argumentele convingător fundamentate ale lui Wagner risipesc în cele din urmă noțiunea de imobilitate, rigiditatea canonică a artei Rusiei, esența ei exclusiv religioasă Concluziile lucrării mărturisesc diversitatea formelor de gen ale artei antice rusești, nesincronismul apariției și dezvoltării lor, adică evoluția ei în cadrul unei forme tipologice Dar, poate, cel mai mare merit al lui Georgy Karlovich este că cartea sa oferă hrană pentru discuții, încurajează continuarea cercetărilor științifice, vă face să vă verificați opiniile și propune noi gânduri interesante Această lucrare originală, scrisă folosind mijloace moderne de analiză științifică, bazată pe o mare cantitate de material faptic, este o contribuție valoroasă la dezvoltarea teoriei artelor plastice NOTE G K Wagner Problema genurilor în arta antică rusă M , „Arta”, O I Podobedova Miniaturi ale manuscriselor istorice rusești M , Vezi și raportul din la o conferință despre problema stilului și genului de la Moscova D S Lihaciov Poetica literaturii ruse antice L , ; D S Lihaciov Originea și dezvoltarea genurilor literaturii ruse antice - „Literatura slavă” VII Congres Internațional al Slaviștilor Varşovia, august M , , p P Pekarsky Materiale pentru istoria picturii icoanelor din Rusia - Izvestia de ei Societatea Arheologică” Problema V Sankt Petersburg, , coloana , Același loc, stb G K Wagner Problema genurilor în arta antică rusă, p Ibid , p Ibid , p Ibid , p Ibid , p Ibid , p Ibid , p Ibid Acolo Recenzie străină Cehoslovacia Arta agitației vizuale După instaurarea puterii populare în Cehoslovacia , a fost dezvoltată arta agitației vizuale , plină de un nou conținut social Simbolurile Victoriei, simbolurile socialismului: steagul roșu, steaua cu cinci colțuri, ciocanul și secera, au devenit principalele atribute ale numeroaselor afișe, plăci monumentale , plăci comemorative , picturi murale și compoziții sculpturale Marea experiență acumulată de peste de ani în Cehoslovacia socialistă s-a revărsat acum în noi forme Arta agitației vizuale a început să fie practicată nu numai de artiști profesioniști , ci și de numeroși meșteri amatori În fabrici, fabrici , în mediul urban, oamenii au tendința de a decora locul de muncă, mediul înconjurător cu lucrări de sunet agitație, propagandistic După cum scrie jurnalul Vitvarni Zhizvo, „ ar fi ideal ca fiecare fabrică sau fabrică să aibă propriul artist care ar ajuta amatorii entuziaști să creeze opere de artă pentru agitația vizuală ” din Cehoslovacia acordă o mare importanță noii mișcări , care vede în aceasta o formă izbitoare de atragere a oamenilor către asistență socială comună pentru binele comun Arta agitației vizuale a căpătat o amploare deosebit de largă în ultimii doi ani, când țara a sărbătorit de ani de la răscoala națională slovacă, de ani de la Victoria, eliberarea țării de către armata sovietică de invadatorii fasciști și Al -lea Congres al Partidului Comunist din Cehoslovacia Eroismul luptei și victoriei în opera lui Vladimir Solta onorat al Cehoslovaciei Vladimir Solta este întotdeauna în fruntea luptei, în centrul evenimentelor mondiale Artist comunist, om devotat cauzei Partidului, îl slujește în primul rând cu arta, priceperea și talentul său Ca artist-cronicar, el surprinde principalul lucru - oamenii În desenele și pânzele sale sunt cubanezi și vietnamezi , chilieni și ruși , cehi Din fiecare dintre călătoriile sale pe tot globul, aduce albume de schițe , din care apoi se nasc cicluri picturale și grafice, dedicate luptei și vieții popoarelor din diferite țări Sunt cunoscute ciclurile „Motivele Cubei”, „Egipt ”, „Soarele și umbrele albastre” - o carte dedicată eroicului Vietnam , „Lupta poporului chilian”, „Cu popoarele din diferite țări” Geografia acestor cicluri arată că Vladimir Solta este întotdeauna acolo unde se luptă pentru libertatea poporului, unde se luptă împotriva tuturor manifestărilor fascismului, se construiește o nouă societate Toate serialele, cu excepția celui chilian, au fost create de artistul din viață A fost martor la patosul transformărilor revoluţionare din Cuba, a păşit prin ţinutul eroicului Vietnam şi a făcut nenumărate schiţe în Uniunea Sovietică Doar țara chiliană , învăluită în întunericul reacției fasciste, nu a putut fi vizitată de artistul-luptător Desenele sale dedicate luptei poporului chilian sunt pline de durere „Am auzit poveștile multor chilieni care și-au găsit o a doua casă pe pământul meu”, spune artistul despre nașterea acestui ciclu, „Am vorbit cu ei, le-am văzut filmele, am citit poezii ale poeților chilieni În cele șaisprezece lucrări ale mele care au alcătuit acest ciclu, nu m-am străduit să ofer un peisaj precis sau portrete ale unor oameni reali, dar în primul rând am încercat să transmit atmosfera pământului, unde acum se desfășoară o bătălie sângeroasă și decisivă nu pentru viață, ci pentru moarte Pentru a transmite rezistența acerbă a poporului chilian la reacția fascistă, la junte Vreau- G Kish Fragment de decorare la o fabrică de construcții din Petrzhak (Cehoslovacia) J Bendik Făcând baie cu ea Ulei (Cehoslovacia) L Chemitsky Vechea Slovenia Acuarelă (Cehoslovacia) B Solta Miner din Sokolov Desen (Cehoslovacia) Am vrut să-mi transmit credința în victoria poporului chilian, în faptul că fascismul va fi învins ” Comunistul Vladimir Solta a salutat cel de-al -lea Congres al Partidului Comunist din Cehoslovacia cu lucrări dedicate vieţii oamenilor muncii din ţara sa Printre acestea se numără desenul „Miner din Sokolov” Viața Slovaciei în lucrările lui Josef Bendik Josef Bendik a organizat prima sa expoziție personală a lucrărilor sale la treizeci de ani după ce i-a venit recunoașterea Din , „nașterile” mai multor galerii de artă și săli de expoziție din Kosice și Presov au fost asociate cu numele său Mult și cu succes în această perioadă a fost angajat în activități pedagogice și sociale Opera lui J Bendik este profund socială Lucrările sale din perioada antebelică sunt pline de sentimente critice față de realitatea burgheză, arată originile crizelor societății capitaliste bazate pe politica egoistă a claselor conducătoare Deja la acea vreme, artistul a dat dovadă de intransigență față de modul de viață capitalist , poziția sa de clasă Lucrează în tradiția realismului Lucrările sale, create în perioada postbelică , au fost pline de conținut nou El dedică mult timp activităților sociale pentru dezvoltarea vieții artistice Timp de treisprezece ani a predat la Catedra de Arte Plastice a Facultății de Filosofie a Universității din Presov Începând din , J Bendik și-a concentrat din nou toată atenția pe creativitate , creând multe compoziții noi dedicate războiului care a măturat țara natală, realitatea socialistă din Cehoslovacia Despre opera lui Ladislav Chemitsky Artistul popular al Republicii Ladislav Chemitsky este cunoscut nu numai pentru creativitatea sa artistică , ci și pentru marea sa activitate didactică la Școala Superioară de Arte Plastice din Bratislava El a crescut sunt mulți studenți care au intrat în viața modernă a artei naționale El însuși a studiat în Buda Pest, de unde, după absolvirea Școlii Superioare de Artă , s-a întors în Slovacia S-a întors la poporul său, căruia i-a dedicat toată munca sa Acasă, a fost influențat de artiști precum Martin Venka, Milos Bazovsky, Zoltan Palugay, Mikulas Galanda Ladislav Chemitsky aparține generației care a pornit pe calea artei sociale Acești artiști și-au extras comploturile și temele din problemele sociale actuale În lucrarea lui L Chemitsky , viața modernă a fost cel mai puternic impuls Peisajele lirice au fost înlocuite cu compoziții de gen acut social scrise în tradițiile realismului Din excursiile la Viena, Paris, Italia, artistul a adus desene și picturi cu un sunet social : „În metroul din Paris ”, „În trăsura unei clase a treia” și multe altele În timpul ocupației, a pictat picturile „ Teroarea”, „Războiul”, „Înainte de execuție” O nouă etapă în creativitate începe după stabilirea puterii oamenilor În , L Chemitsky s-a întors la Bratislava , unde a lucrat mult și fructuos În a fost ales președinte al Centrului Național al Uniunii Artiștilor Cehoslovaci, în același an a început să lucreze la Școala Superioară de Arte Plastice , mai întâi ca profesor asociat, iar în curând ca profesor În anii au fost organizate mai multe expoziții ale lucrărilor sale În , i s-a acordat titlul de Artist Onorat , iar anul trecut, titlul de Artist al Poporului al Republicii Aspecte inspirate de frumusețe Anul trecut a fost Anul Internațional al Femeii, în legătură cu acesta, într-unul dintre numerele revistei Vitvarni Zhivot , a fost publicat un articol al criticului Vladimir Tomička , dedicat imaginilor feminine în arta plastică slovacă Încă de la nașterea artelor plastice naționale slovace în a doua jumătate a secolului al XIX-lea, în ea apar imagini minunate ale femeii slovace Portretele femeilor, create într-o manieră academică realistă, aparțin unor maeștri cunoscuți de la începutul secolului al XX-lea precum Gustav Maly și Janko Aleksi O abordare diferită, bazată pe atitudinea epică față de imaginile feminine, este dată în lucrările lui Martin Benka, Ludovit Fulla, Milos Bazovsky Noi motive sociale în această temă apar în perioada antebelică Atitudinea folclor-epopee este înlocuită de o etalare a unui lot feminin dificil sub capitalism, care poate fi văzută în lucrările grafice ale lui Poloman Sokol și Imre Wiener-Kral, în picturile lui Jan Zhelibsky, Eugen Legotsky, Cyprian Mayernik Imaginile feminine ale sculptorilor slovaci au fost create , de regulă, în tradițiile realismului din secolul al XIX-lea Aceasta este plasticitatea camerei a lui Josef Kostka, figurile feminine ale lui Rudolph Pribit Autoarea articolului acordă o atenție deosebită lucrării artiștilor care au venit în arta slovacă abia în anii ai secolului XX Această listă este deschisă de Lea Mrazova, care este interesată de viața teatrului și de viața unei actrițe Edita Spannerova și -a dedicat munca și imaginii unei femei O femeie constructor este tema principală în opera Mariei Medvetskaya Polonia al XI-lea Congres DICK În perioada - septembrie , Polonia a găzduit regulat al XI -lea Congres și Adunarea Generală a Asociației Internaționale a Criticilor de Artă (AICA) La ea au participat aproximativ de reprezentanți ai de țări din Europa, Asia și America Din URSS, E N Darenii si B P Tolstoi Prima întâlnire a congresului a fost deschisă la Muzeul Național din Varșovia cu un salut din partea unui membru al Biroului Politic al PZPR , Józef Teichma, vicepreședinte al Consiliului de Miniștri și ministru al Culturii și Artelor al Republicii Populare Polone Președintele AIC, Rene Bergé, a remarcat contribuția remarcabilă la organizarea acestui congres a regretatului profesor Yu Stazhinsky În zilele de , și septembrie au lucrat două colocvii: primul a fost pe tema „ Artă, știință, tehnologie - factori ai dezvoltării moderne”, iar al doilea a avut tema „Mediul vizual - mediu social” Pentru discuții în cadrul congresului, experți din diferite țări au prezentat de rapoarte scrise, ale căror traduceri au fost distribuite sub formă de broșuri Rapoartele au discutat problemele relației dintre om și tehnologie, știință și artă , considerate diferite forme de reacție a conștiinței artistice moderne la fenomenul revoluției științifice și tehnologice Mulți vorbitori (Ragon, Sandström, Coates-Smith, Sartoris) au vorbit despre rolul uman deosebit al artei în societatea contemporană Alții, recunoscând importanța socială a artei, nu au găsit perspective reale pentru aceasta într-o societate capitalistă, în care totul este cumpărat și vândut Ei au afirmat criza artei și au prezis degenerarea ei inevitabilă Criticul de artă englez Godin și-a intitulat raportul „Adio, artă” O serie de istorici de artă serioși care au vorbit la colocviu, de exemplu , Coates-Smith (Canada), C Sandström (Suedia) și alții au remarcat criza a ceea ce se numește artă de avangardă Este foarte semnificativ faptul că în discursurile criticilor occidentali se afirmă valoarea picturii ca gen specific de artă, se ridică o voce în apărarea principiului pictural În cadrul celui de-al doilea colocviu – „Mediul vizual – Mediu social”, care a avut loc pe septembrie la Wroclaw sub președinția lui M Ragon, a fost vorba despre sinteza artelor plastice în urbanismul modern , despre îmbinarea orașelor moderne în ansamblu despre posibilitățile de umanizare a mediului și metode de depășire a nivelării și standardizării mediului subiect, despre principiile comunicării vizuale, despre lupta împotriva haosului formelor și a altor fenomene de „poluare estetică a mediului” , etc La acest colocviu V Tolstoi a realizat un raport despre experienţa creării unui mediu artistic în URSS Creativitatea monumentelor sovietice taliştii au stârnit un mare interes în rândul multor participanţi străini la congres La ședința finală a Adunării Generale a AICA din septembrie de la Varșovia, au fost adoptate o serie de decizii fundamentale și organizatorice și a fost anunțată o declarație în care a fost exprimat un protest acut împotriva persecuției din Coreea de Sud, Africa de Sud și Chile a culturilor progresiste figuri, ale căror vieți sunt puse în pericol și le sunt încălcate drepturile și demnitatea A fost ales un nou președinte al AIC A fost, pentru prima dată în istoria acestei asociații, un reprezentant al unei țări socialiste, profesorul Vladislava Yavorskaya (Polonia ) Printre noii vicepreşedinţi au fost aleşi: Michel Ragon (Franţa), Peter Ruv (Marea Britanie ), Dan Haulica ( România) Criticii Bulgariei s- au alăturat AIKA Comitetul Executiv este de asemenea plin Reprezentantul Directorului General al UNESCO Pushba Das a remarcat în discursul său marele progres în activitatea AICA și activitatea multor secții naționale Pushba Das a vorbit despre posibile forme de cooperare între AIC și UNESCO în toate cele trei domenii principale ale activității sale: colectarea documentației despre arta contemporană; pe tema „Artă și Mediu”; privind utilizarea mass-media pentru dezvoltarea artelor plastice În - , este planificată realizarea de casete video cu probleme de mediu , precum și pregătirea de programe de televiziune și filme Următorul congres AICA va avea loc în în Republica Federală Germania Afișe dedicate Marele Octombrie Ultimul număr al revistei „Sughestie” din ultimul an a publicat o selecție de afișe dedicate aniversării a de ani de la Marea Revoluție Socialistă din Octombrie Printre acestea, atrage atenția proiectul afișului lui Vitold Mysyrovich „ - ”, în care eroismul primilor ani ai revoluției , personificat de Budenovka cu stea roșie , ecou isprava istorică a poporului sovietic, care a deschis calea in spatiu De neîndoielnic interes sunt proiectele de decorare a scenei în zilele de întâlniri solemne în legătură cu sărbătorirea a de ani din luna octombrie Sunt destinate cluburilor muncitorilor și se disting prin forma lor monumentală, simbolismul figurativ și culoarea strălucitoare, saturată În memoria lui Jozef Mroshchak poloneze au suferit o pierdere grea O figură publică remarcabilă și artist de afiș Jozef Mroshchak ( - ) a murit la scurt timp după Ziarul „ Tribuna Ludu” a publicat un articol lung, care a trasat viața și calea creativă a unui maestru remarcabil, al cărui nume este indisolubil legat de conceptul de „ școală poloneză de afișe” Provenit de la popor, născut în familia Goral din orașul de provincie Novy Targ, situat la poalele Tatrelor, Józef Mroshchak a acceptat în mod organic tradițiile artei populare încă din copilărie A venit la afiș în după ce și-a terminat studiile la Cracovia și Viena și, în același timp, a început să predea Încă din primele zile ale instaurării puterii populare, Jozef Mroszczak a luat parte activ la organizarea filialei Uniunii Artiștilor Polonezi din Katowice, a condus unul dintre departamentele filialei Academiei de Arte din Cracovia Începând cu , Mroszczak a condus Departamentul de Grafică Industrială de la Academia de Arte din Varșovia și a adus la iveală o întreagă galaxie de artiști poster talentați Józef Mroszczak a fost inițiatorul organizării Bienalei Internaționale de Poster de la Varșovia și președintele permanent al juriului Sub influența sa directă , Muzeul Posterului a fost înființat în Wilanów Marele merit al talentatului organizator constă în faptul că a contribuit constant la întărirea legăturilor de prietenie cu designerii și artiștii de poster sovietici A venit în repetate rânduri în Uniunea Sovietică, unde a avut mulți prieteni, a citit un curs de prelegeri la seminarii la Casa Creativității pe Senezh Un om cu o educație largă, Jozef Mroshchak s-a remarcat printr-o modestie extraordinară Tineri studenți la Academia de Arte din Varșovia A Vrublevski Gara pe terenurile reunite Petrol (Polonia) Ts Zhamsran fată mongolă (MPR) D Uzunov Cai violenți, cai de foc, cai roșii Desen (Bulgaria) Artist necunoscut Elena Boranescu Frescă Detaliu (SRR) artiști, artiști poster și editori ai editurii de artă și grafică VAG, unde Mroshchak a fost membru al redacției de mulți ani, membri ai juriului Bienalei Internaționale - toți au apreciat în el o persoană și un artist, un artist talentat a Poloniei socialiste În afișele sale, a reușit să întrupeze spiritul vremii, viața țării și, prin urmare, chiar și în timpul vieții, a fost numit pe bună dreptate un clasic al afișelor poloneze Întreaga lui viață, plină de muncă neobosită, servește drept exemplu viu Moartea l-a depășit pe Jozef Mroshchak la Academia de Arte, unde timp de douăzeci și cinci de ani a condus un departament internațional în compoziție și ale cărui planuri s -au transformat în mâine Republica Populară Mongolă Arta mongolă și Anul Internațional al Femeii Într-un articol dedicat imaginii unei femei în artele plastice ale MOE, L Dashnyam scrie pe paginile revistei Durslah Urlag că curajul unei femei, fericirea maternității și dragostea au fost mult timp glorificate în folclorul mongol Literatura și arta modernă mongolă continuă cele mai bogate tradiții ale culturii naționale: poeții dedică cele mai bune poezii și cântece unei femei , iar artiștii - pânze Multilateral, sincer spus despre femeile care au devenit mândria națiunii, Artista Poporului Republica Populară Mongolă N Tsultem Dintre lucrările expuse la expoziția personală a lucrărilor sale, se pot remarca aproape de picturi dedicate unei femei, acestea sunt „Fiica stepei”, „Fata de la curte”, „Muzician Myadagbadam”, „ Vânzător verde” și multe altele Tsultem a arătat nu numai caracterul național și obiceiurile mongolilor, ci a reușit să exprime și mișcările sufletului eroinelor sale, starea lor de spirit , grijile, gândurile Acestea sunt pânzele „ Artistul popular al MPR Dashdeleg”, „Interpretul la Yatga” Artista a arătat cât de onorabilă este munca femeilor din Republica Populară Mongolă: „Femeie - Crescător de vite”, „Lăptărița” și altele Frumusețea și lumea interioară a unei femei mongole , împreună cu Tsultem, s-au reflectat în lucrările lor de către maeștri precum O Tsevegzhav - „ Virgin Soil Awakened ”, U Yadamsuren - „Cuitoreasă Ichinkhorlo”, L Gava - „Efort”, D Amgalan - „În zona Zhakhyn іpargyn”, precum și artiștii A Sengtsokhio - „Cuitoreasă Dari”, B Gombosuran - „ Campionul Mondial Dambral”, Ts Zhamsran - „ Fata mongolică”, sculptorii N Zhamba - „Grădina Nita”, A Davatseran - „Student” Bulgaria Dechko Uzunov - artist realist Ziarul „Frontul Otechestven” a publicat un articol al lui N Sevdanova dedicat lucrării lui Dechko Uzunov Sevdanova scrie: „Portrete ale artistului poporului Krystyu Sarafov, poetului Nikolai Liliev, artistului popular Masalitinov, imagini cu copii, fete, cântăreți populari din Koprivshchensk - aceste imagini, create de profesorul Dechko Uzunov, trăiesc în noi și noi amintiți-le Caii lui Dechko Uzunov - cai violenți, înflăcărați, cai roșii - aceasta este cursa nestăpânită a timpului revoluției În primul rând, Dechko Uzunov este un realist, un creator inspirat, un profesor, un cetățean, crescut în cele mai bune tradiții ale trecutului, trăind și atrăgând forțe noi în transformările socialiste din zilele noastre Dechko Uzunov spune: „Nu pot trăi fără istoria poporului meu, fără lupta lor, fără tradițiile lor înțelepte Nu pot trăi fără azi și mâine Nu pot trăi fără lumină și frumusețe ” Așa își definește artistul locul în viață și societate Dechko Uzunov nu este doar un artist , el este un profesor Printre studenții săi talentați, unul dintre primii menționați este artistul popular Svetlin Rusev România Despre istoria portretului românesc În articolul „Imagine și stil portret” al lui Anatol Mindrescu, membru al redacției revistei românești Arta, arta portretului românesc este considerată în dezvoltare istorică Autorul analizează imagini de portret în picturi murale, sculpturi, broderii etc Mindrescu leagă istoria portretului românesc cu exemplele clasice de pictură Myndressu subliniază necesitatea ca portretist să procedeze în opera sa de la originalitatea și caracteristicile mediului social modern Doar în această condiție, în opinia sa, va fi posibilă o evoluție creativă fructuoasă în arta portretului Germania Revista Tendenzen despre artistul italian Remo Pasetto Revista Tendenzen a publicat un articol despre Remo Pasetto, care este un reprezentant al artei progresiste italiene Guttuso, Manzu, Aurelio și Pasetto participă la toate activitățile Partidului Comunist din Italia, în special participă la celebrarea ziarului Unita Născut în într-un sat nu departe de Verona, Pasetto s-a alăturat partizanilor în timpul celui de-al Doilea Război Mondial și a luat parte la eliberarea Genova de sub invadatorii naziști Sculptor de educație , în s-a stabilit la Milano, un mare centru industrial din nordul Italiei În a expus acolo prima expoziție personală a lucrărilor sale Pasetto locuiește în cartierul Brera, înconjurat de colegi zidari Cu acești oameni, Pasetto este legat de legături de prietenie În pânzele sale, Pasetto vorbește nu numai despre privațiunile muncitorilor, ci și despre mintea firească a acestor oameni puternici, despre umorul, bunătatea, lipirea camaradeșească, despre disponibilitatea lor de a reconstrui lumea după legile justiției Format ca pictor pe lucrările maeștrilor proto-Renașterii italiene, Pasetto, folosind principiile picturii murale monumentale în pictura de șevalet , realizează o amploare de generalizare El umple imaginile oamenilor din Italia muncitoare cu un mare conținut umanist Franţa Expoziții de lucrări ale Mariei Primachenko Societatea de prietenie Franța-URSS a organizat un festival de cultură populară ucraineană în orașul Toulouse, orașul soră al Kievului Big X Burnya Portretul lui Costas Negri Ulei (SRR) R Pasetto (Italia) Muncitori Petrol (Germania) M Primacenko (URSS) Crocodil (Franța) Burne Jones Perseus ucide dragonul Ulei (Anglia) Punctul culminant al acestui festival a fost o expoziție de lucrări ale artistei Maria Primachenko După încheierea festivalului , lucrările celebrului artist ucrainean au fost expuse la Muzeul de Arte Frumoase din Lyon Ziarul comuniștilor francezi L'Humanité a dedicat un articol lucrării Mariei Primachenko Marie-Hélène Camus, autoarea articolului despre arta Vedelor, le spune cititorilor ziarului despre nivelul înalt al artei populare aplicate în Ucraina, despre atenția acordată muncii artiștilor și meșterilor populari din URSS „O menajerie fantastică , ilustrații multicolore pentru basmele Mariei Primachenko se hrănesc din rădăcinile culturii populare”, spune Marie-Hélène Camus „În picturile ei, ea folosește stilul broderiei pe fețe de masă , sculptură în lemn și perete tablouri Și în acest sens, lucrările artistului ne arată bogăția artei populare, care continuă să trăiască o viață plină Anglia Expoziție de lucrări de Burne-Jones În noiembrie , Consiliul pentru Arte din Anglia a deschis o expoziție extinsă la Galeria Hayward dedicată operei lui Burne-Jones Revista lunară Illustrated London News l-a numit pe Burne-Johns „un mare artist , care nu este încă suficient de apreciat” Autorul unui articol publicat în acest jurnal scrie: „Opera lui este atractivă pentru că artistul era în continuă dezvoltare Spre deosebire de alți maeștri prerafaeliți, Burne-Jones nu s-a oprit aici ” Începând cu un studiu al maeștrilor italieni ai Renașterii timpurii, artistul se îndreaptă apoi către opera lui Leonardo da Vinci și Michelangelo Valoarea Burne-Jones potrivit autorului articolului, constă în faptul că el este reprezentantul prerafaeliților, care au deschis calea nașterii unor maeștri ai pensulei precum Birdslay și Picasso timpuriu în „perioada sa albastră” viata artistica Uniunea Sovietică ianuarie februarie recompensă mare Prin Decretul Prezidiului Sovietului Suprem al URSS din februarie , pentru mari merite în dezvoltarea artelor plastice sovietice și în legătură cu cea de-a șaptezecia aniversare a nașterii sale, Artistul Poporului din URSS Evgeny Adolfovich Kibrik a fost distins cu Ordinul lui Lenin Expoziție de artă a Uniunii „Glorie muncii!” Pe februarie, în Sala Centrală de Expoziții a Capitalei s -a deschis Expoziția de Artă Unisională „Glorie Muncii !” dedicată celui de-al -lea Congres al PCUS S -au prezentat lucrări de tot felul de arte vizuale create de artiști ai republicilor Uniunii în ultimii ani Expoziția a fost deschisă de V I Popov, ministrul adjunct al Culturii al URSS Apoi a vorbit președintele Consiliului Uniunii Artiștilor din URSS, N A Ponomaryov Delegatul celui de-al XXV-lea Congres al PCUS, Erou al Muncii Socialiste, deputat al Sovietului Suprem al URSS V E Kopelev, s-a adresat publicului cu un discurs de bun venit , care a spus: „ Expoziția pe care o deschidem astăzi este o expoziție cu titlu inspirator și mândru „Glory to Muncii!” este un cadou demn de la maeștrii artelor noastre frumoase pentru cel de-al -lea Congres al Partidului ” Expoziția a fost un raport creativ al artiștilor țării la XXV-a Congres al PCUS Însuși numele acestei expoziții a determinat tema sa principală - realizările creative ale poporului sovietic în timpul celui de-al nouălea plan cincinal Brigăzile de artiști merg în fiecare an în toate părțile patriei - pentru a construi BAM și KamAZ, centralele hidroelectrice Nurek și Sayano-Shushenskaya, complexele industriale din Siberia și Donbass, Azerbaidjan și Bașkiria, Karaganda și Tyumen Ei vor să surprindă ritmul rapid al timpului nostru, să creeze o panoramă pitorească a țării construind comunismul „Partidul este mintea, onoarea și conștiința epocii noastre” Aceste cuvinte leniniste sunt înscrise pe panoul central care introduce expunerea Expoziția a cuprins aproximativ de lucrări ale a peste de artiști din toate republicile Uniunii Cadou valoros În Portugalia idei B I Lenin, imaginea sa nemuritoare trăiește în mintea și inimile oamenilor muncii de multe decenii Dar abia acum , după răsturnarea regimului fascist, poporul acestei țări își poate exprima liber simpatiile sincere față de marele lider al proletariatului internațional Muzeul Central al lui V I Lenin, sunt expuse ca relicve prețioase vaze de cristal cu portrete ale liderului, realizate cu mare pricepere de meșteri portughezi De remarcat este și relieful lui V I Lenin, creat în adâncul subteranului de un sculptor comunist portughez Aceste exponate au fost predate de comuniștii din Portugalia cu ocazia sărbătoririi a de ani de la nașterea lui V I Lenin ca dar din partea poporului portughez poporului sovietic Și recent, Leniniana a fost completată cu o altă lucrare minunată sosită din Portugalia - o medalie comemorativă cu imaginea lui V I Lenin, care a fost deja emisă legal în Republica Portugheză la scurt timp după revoluția din aprilie Autorul medaliei este arhitectul și artistul Martinez Bayrada Bazat pe leninianul lui N A Andreev, el a reușit să ofere portretului lui V I Lenin trăsăturile unui înalt patos eroic Aceasta corespunde textului gravat pe medalie: „Marele luptător ideologic” Mozaicuri antice și capodopere ale artei tunisiene Așa se numea expoziția care s-a deschis pe ianuarie în holurile Schitului de Stat A expus monumente de artă antică - mozaicuri , sculpturi, reliefuri La urma urmei, teritoriul ocupat de Tunisia modernă are o istorie lungă Exponatele au acoperit perioada cuprinsă între secolul al II-lea până în secolul al VI-lea d Hr e ; un loc semnificativ printre ei a fost pe drept ocupat de mozaicuri N G Eliseeva, vicepreședintele Comitetului Executiv al Lensovietului, vorbind la deschiderea expoziției, a subliniat intensitatea crescută a dezvoltării legăturilor culturale dintre Uniunea Sovietică și Tunisia Ambasadorul extraordinar și plenipotențiar al Republicii Tunisia în URSS Mahmoud Mestiri a remarcat că această expoziție este doar o mică parte a sistemului de evenimente culturale desfășurate în cadrul cooperării dintre țările noastre De la muzeele americane în holurile Ermitajului de Stat a fost deschisă o expoziție de picturi din muzeele din SUA , care a fost, parcă, o continuare a expoziției „O sută de capodopere de la Muzeul Metropolitan de Artă”, prezentată aici vara trecută Expoziția a prezentat de picturi din muzeele din Washington , Houston, Los Angeles, Detroit, Centrul istoric Buffalo Bill din Cody, Wyoming, precum și pânze din colecția lui Armand Hammer, unul dintre organizatorii acestei expoziții Expoziția include picturi de Titian și El Greco, Rembrandt și Goya, Poussin, Renoir, Cezanne , Picasso, Modigliani Lucrările unor maeștri americani celebri au ocupat și ele un loc semnificativ „Politica de pace, dusă în mod constant de statul nostru , servește la întărirea legăturilor culturale dintre Uniunea Sovietică și Statele Unite ale Americii”, a menționat N G Eliseeva, vicepreședintele comitetului executiv al Lensovietului, în discursul său de la deschiderea Expoziția Margaret Coe, președintele Centrului Istoric Buffalo Bill din Cody , a mulțumit Leningradaților adunați pentru primirea călduroasă Porțelan Sèvres În februarie, Hermitage a deschis un fel de expoziție care spunea povestea fabricii de porțelan din Sèvres Vitrinele au expus produse ale celebrei fabrici, create în ultimele două secole La deschiderea solemnă a expoziției au intervenit directorul Ermitajului BB Piotrovsky, consulul general al Republicii Franceze la Leningrad Jean Mativet, directorul fabricii de stat Sèvres Serge Gauthier Expoziție de lucrări ale tinerilor Pe februarie, în sălile Academiei de Arte a URSS a fost deschisă o expoziție de lucrări ale tinerilor artiști La ea au participat nu numai artiștii care lucrează în atelierele de creație ale Academiei , ci și tinerii maeștri recomandați de Uniunile Artiștilor din URSS și RSFSR Peste de lucrări de pictură , sculptură și grafică au fost prezentate de aproximativ două sute de autori din douăsprezece republici unionale și opt autonome O panoramă largă a vieții în lucrări Aceștia sunt muncitori ai constructorilor Chukotka și BAM, meșteșugari și chabani iakut din Turkmenistan, pescari baltici, cultivatori de câmp din Ucraina și regiunea Moscovei Multe picturi și serii grafice , create ca urmare a călătoriilor creative de afaceri la cele mai mari șantiere de construcții Komsomol, întreprinderi, ferme colective avansate și ferme de stat, transmit un sentiment al vieții intense a țării Un loc semnificativ în opera tinerilor îl ocupă imaginea contemporanului nostru Artiștii îl văd pe eroul zilelor noastre atât în discretia vieții de zi cu zi, cât și în isprava oamenilor cu profesii atât de dificile precum geolog , pescar, miner Expoziția a demonstrat diversitatea căutărilor tinerilor artiști , mulțumiți de amploarea acoperirii fenomenelor vieții contemporane , abilități profesionale sporite , expresivitatea și figurativitatea limbajului artistic Moscova Artiști pe șantierele celui de-al nouălea plan cincinal Acesta a fost numele expoziției care a fost deschisă pe februarie în Sala de expoziții a Uniunii Artiștilor din URSS (Kuznetsky Most, ) A prezentat peste o sută de acuarele, gravuri și desene scufundări realizate în ultimii ani de artiști din diferite orașe și republici ale țării Grupuri creative au mers pe cele mai importante șantiere ale comunismului, artiștii au văzut cu ochii lor minunatele evenimente care au loc în țara noastră Geografia acestor călătorii este extrem de largă: artiștii au lucrat la BAM și KamAZ, au vizitat petroliștii din Marea Caspică, Tyumen, oțelării din Karaganda, au văzut dezvoltarea apatitelor pe Peninsula Kola, au observat instalarea unei turbine la Nurek centrala hidroelectrica Cele mai memorabile au fost întâlnirile cu oamenii Prin urmare , un loc proeminent în expoziție a fost ocupat de un portret Privitorul a putut vedea aici un portret al lucrătorului Uralmash Lyudmila Okuneva (artista Sverdlovsk B Semenov), un portret al unui muncitor Lyubavin (artist al regiunii Moscovei V Eltsev), un portret de grup al lucrătorilor petrolier din Caspică V Golovanov , un serie de portrete ale muncitorilor din țara noastră E Uspenskaya etc Exponatele expoziției nu sunt doar schițe documentare din locurile evenimentelor: ele povestesc poetic și entuziasmat despre timpul nostru minunat Trebuie remarcate seria grafică interesantă a artiștilor M Samsonov, I Borisov, B Markevich, V Lukyanov , G Chiganov, A Gubarev , S Yuntunen și alții Artiști sovietici din țările socialiste fraterne Sub acest titlu, pe februarie, a fost deschisă o expoziție în Sala de expoziții a Uniunii Artiștilor din URSS (Str Gorkogo, ) Expoziția sa cuprinde aproximativ de lucrări de pictură, grafică și sculptură, create pe baza misiunilor creative ale artiștilor în țările socialiste fraterne Frumusețea și grandoarea monumentelor arhitecturale și a naturii și, cel mai important, întâlnirea cu oameni interesanți care își construiesc o viață nouă, au făcut o mare impresie artiștilor noștri , le-au permis să creeze o serie de compoziții tematice interesante, picturi de gen, peisaje și portrete Toți sunt impregnați de dragostea și respectul sincer al poporului sovietic pentru prietenii lor străini Aș dori să remarc mai ales ciclul grafic al lui N Bogorodskaya, care a lucrat în Bulgaria, foile lui A Sakharovskaya dedicate Mongoliei, tabloul de R Abdurashitov „Parcul din Brașov”, „ Melodiile maghiare” de M Kornetsky, picturile lui S Torlopov , realizate de acesta în Republica Democrată Vietnam, acuarele poetice de V Denisov, povestind despre oamenii și natura RPDC, picturi expresive de I Obrosov, care a vizitat Cuba; lucrările lui D Nadezhin ne- au prezentat Mongolia de iarnă Atenția publicului a fost atrasă de o serie de lucrări de G Travnikov și G Ceremușkin despre Republica Populară Polonă, schițe realizate în Cehoslovacia de Iu Mogilevsky și V Popkov, litografii românești de N Voronkov D Skulme și A Saakyan au prezentat atât Iugoslavia antică, cât și cea modernă la expoziție * În februarie, în sala de expoziții din districtul Sovetsky din Moscova a avut loc expoziția „Tinerii artiști moscoviți care călătoresc prin țară” A expus peste o sută de lucrări ale pictorilor și graficienilor care au făcut călătorii creative în diferite întreprinderi industriale , șantiere șocante și meșteșuguri din Siberia, Orientul Îndepărtat și alte locuri îndepărtate în ultimul an Accentul majorității expozanților a fost imaginea tânărului nostru contemporan, care este implicat activ în dezvoltarea zonelor anterior sălbatice Toboșarii și liderii producției, marcați cu semne onorifice ale Komsomolului, au devenit subiectul atenției unor pictori precum E Romanova ("M Koolkina"), T Nazarenko ("I Bondareva"), N Toidze ("Ingurskaya") HPP Portretul lui D Kvaratskhelia"), precum și grafică de O Atopkova-Grechina ("V Sinyavskaya") și multe altele Artiștii A Petrov, M Faidysh, V Gryzlov , T Belotelova, Yu Kosalovsky și alții au arătat comploturi detaliate și pânze tematice pe diverse subiecte ale vieții moderne V Kalinina, I Primachenko, J Kaplan, V Vladykina au jucat cu succes în genul peisajului * În timpul celui de-al XXV-lea Congres al PCUS, în incinta Palatului Culturii din Moscova a Uzinei de Automobile Likhachev a avut loc o expoziție de lucrări ale a patru artiști grafici : Y Atlanov , G Efimochkin, V Smirnov și V Kubarev Tema principală a expoziției este inspirația, impactulE Galunov Cartier nou din Leningrad I Rukavishnikov Instalatori C Muradyan Răscruce de drumuri T Nazarenko Portretul compozitorului E Tumanyan R Musis Marea se odihnește N Zavyalov Cercul muzical Din seria „În Casa Pionierilor” V Eltsev Portretul unui muncitor Lubavin munca muncitorilor Iu Atlanov a prezentat șaisprezece gravuri și gravuri pe carton, care alcătuiesc cele trei serii ale sale: Moscova militară, Uzina de construcții navale Novorossiysk și Moscova Toate lucrările sunt realizate în culori ; imaginile constructorilor de astăzi sunt transmise în mod autentic și convingător G Efimochkin și-a prezentat în principal lucrările sale din Orientul Îndepărtat, pline de romanțe eroice, sublime : „Motivul Arctic”, „Soarele și păsările” Alte lucrări sunt dedicate muncii pescarilor și muncitorilor Lucrările lui G Efimochkin sunt realizate în tehnica acuarelei și linogravurii colorate V Smirnov preferă litografia Serile „Nurek HPP” ( ) și „BAM- ” au fost amintite Foile sunt rezolvate cu o mare claritate compozițională și plastică și convingerea faptului observat efectiv Lau reat Premiul Lenin Komsomol B Kubarev este cunoscut ca un maestru al desenului cu creion de șevalet Expoziția a prezentat seria BAM , constând din douăzeci de foi Artistul a arătat și fragmente din seria sa KamAZ Afiș politic sovietic Acesta a fost numele expoziției care a fost deschisă pe februarie la Muzeul de Stat al lui VV Mayakovsky Expoziția sa include mai mult de o sută de lucrări, care reflectă istoria formării și dezvoltării acestui tip de artă sovietică Printre exponate se numără primele postere create după octombrie, postere din epoca războiului civil și formarea statului sovietic Printre autorii lor se numără A Apsit, V Denis, D Moor, M Cheremnykh Unul dintre fondatorii afișului sovietic a fost, după cum știți, V Mayakovsky, care din până în a lucrat în departamentul de artă al ROSTA „ROSTA Windows of Satire” este una dintre cele mai importante secțiuni ale acestei expoziții interesante Construcția primelor planuri cincinale a fost reflectată în afișele lui G Klutsis, B Senkina, A Deineka Afişele din perioada Marelui Război au ocupat un loc important în expoziţie Al Doilea Război Mondial: afișe de Kukryniksy, N Dolgorikov , I Toidze, A Kokorekin, V Koretsky Expoziția s- a încheiat cu lucrări ale artiștilor din ultimii ani și afișe dedicate celui de-al -lea Congres al PCUS Femeile în lupta pentru pace Sub acest nume, în holurile Casei Oamenilor de Știință a fost prezentată o expoziție de grup cu lucrări ale artiștilor moscoviți Printre lucrările prezentate aici se numără „Portrete Vyshnevolotsk” de E Chernysheva, peisaje nordice de I Sokolova, „peisaje pe clădiri” de T Gizhevskaya, naturi moarte de E Leonova, R Zatulovskaya, lucrări de I Popova și M Aslamazyan Ca un cadou pentru muzeu „Opere de artă ale țărilor din Orientul Îndepărtat ” a fost numele expoziției colecției unice a lui V S Kalabushkin, donată statului și deschisă la Muzeul de Artă al Popoarelor din Orient Această colecție cuprinde peste trei sute de obiecte care acoperă toate perioadele de dezvoltare a artei din Orientul Îndepărtat - din mileniul II î Hr până în mileniul II î Hr e , terminând cu secolul al XX-lea Atenția publicului a fost atrasă de plăcile rituale de jad din secolul al V-lea î Hr e , vaze din porțelan chinezesc de la începutul secolului al XVIII- lea, un acvariu din porțelan din secolul al XVI-lea și altele Exemple interesante de miniatură sculpturi, o colecție de tabaturi din porțelan, lac sculptat, fildeș, metal, agat, carnelian Sculptura în lemn este deosebit de completă în colecția lui Kalabushkin De o valoare deosebită sunt două suluri chinezești create la începutul secolelor XII-XIII RSFSR Leningrad „Contemporanul nostru” Așa se numea expoziția care a fost deschisă pe februarie la Muzeul de Stat al Rusiei Prima expoziție a unui portret al contemporanului nostru la Leningrad a fost deschisă în și de atunci are loc anual Tema muncii a fost principala la această expoziție Mulți dintre artiștii participanți la expoziție au lucrat direct în magazinele fabricii Expoziția include lucrări ale artiștilor celebri: M Anikushin , A Kharshak, L Kholina, M Trufanova, V Rybalko, L Kabachek, V Astapov Printre tinerii participanți la expoziție , trebuie remarcate lucrările lui E Uspenskaya și V Emelyanov Expoziția a demonstrat diversitatea intereselor creative ale Leningradenilor, care s-au străduit să întrupeze trăsăturile contemporanilor noștri în lucrări de pictură, sculptură și grafică Prima expoziție rusească de ilustrație de carte În Sala de expoziții a filialei Leningrad a Uniunii Artiștilor din URSS a fost expusă o expoziție de lucrări ale ilustratorilor care lucrează în domeniul ilustrației clasice rusești și sovietice Aici au fost prezentate peste o mie de lucrări create în ultimele decenii de artiști grafici din Moscova, Leningrad, Voronezh, Murmansk , Krasnodar și alte orașe ale RSFSR Monument M E Saltykov-Șcedrin Aniversarea a de ani de la nașterea marelui scriitor rus ME Saltykov-Șcedrin a fost sărbătorită pe scară largă în țara noastră Aniversarea a fost sărbătorită în mod deosebit solemn în locuri asociate cu opera strălucitului satiric Satul Spas -Ugol din fosta provincie Tver, unde s-a născut Saltykov, Kirov (Vyatka), unde talentul său nemiloasă s-a maturizat în exil, Leningrad, unde au trecut ultimii ani din viața scriitorului - aceasta nu este în niciun caz o listă completă a locurilor prin care a trecut traseul jubiliar și care s-a încheiat la ianuarie la Moscova cu o seară de gală la Teatrul Bolșoi al URSS În ajunul deschiderii monumentului lui M E Saltyko v -Șchedrin, primul din Rusia, nu a avut loc la Kalini, așa cum a spus în discursul său S Mikhalkov, președintele Comitetului jubiliar al întregii uniuni Monumentul a fost construit după proiectul unor celebri maeștri sovietici: sculptorul O Komov și arhitectul N Kovalchuk Folosind schema tradițională, Komov a creat o compoziție monumentală - generalizată pe un piedestal de granit gri de , metri înălțime Monumentul de șapte metri ridicat în Piața Tverskaya a vechiului oraș rus, în care M E Saltykov-Șchedrin a fost viceguvernator timp de câțiva ani, adunând material acuzator pentru cărțile sale nemuritoare , întruchipează măreția imaginii unui democrat revoluționar În imaginea lui Saltykov-Șcedrin, există atât puterea formidabilă a unui denunț al autocrației țariste, cât și amărăciunea reflecției unui adevărat patriot Lucrând din la imaginea scriitorului, Komov a reușit să găsească o soluție plastică pentru lumea interioară a scriitorului , exprimată în cuvintele sale: „Iubesc Rusia până la durere în inima mea și nici nu mă pot imagina oriunde în afară de Rusia ” În întinderea marginii Sub această denumire, pe ianuarie s-a deschis în holurile Muzeului de Artă din Orientul Îndepărtat o expoziție de artă regională dedicată celui de-al XXV-lea Congres al PCUS Artiștii din Khabarovsk și Komsomolsk-pe-Amur au prezentat peste de lucrări de pictură, desen, sculptură și artă aplicată pentru expoziție Expoziția reflectă trecutul și prezentul eroic al Orientului Îndepărtat Munca, munca la BAM, peisajul industrial, natura particulară a acestei regiuni, viața popoarelor mici din Amur - aceasta nu este o listă completă a subiectelor prezentate aici Piesa centrală a expoziției a fost portretul lui V I Lenin, realizat de sculptorul din Khabarovsk N Geyets Un mare interes a fost manifestat de către public pentru lucrările care reflectă curajul și eroismul constructorilor și topografelor liniei principale Baikal-Amur , precum „Podul principal al BAM este” de V Romanov, „Primul izvor pe BAM ” ” de V Torgashin, „Cercetașii din BAM” G Zorina, fișe grafice de A Gurikov «Referat din BAM», «Întotdeauna pe drum», «Taiga distanțe» Industria regiunii se reflectă în lucrările artiștilor I Chaikin „Dimineața de Khabarovsk industrial” V Mizgalsky „Respirația plantei”, A Abrosimov „Amur Ferries” și alții Întinderile vaste ale regiunii și natura sa particulară sunt reflectate în lucrările lui A Fedotov, B Shakhnazarov Vizitatorii au fost interesați de secțiunea de arte aplicate naționale : lucrări ale meșterilor populari , haine decorate cu podoabe naționale , obiecte de uz casnic, covoare de blană etc □ O expoziție de acva- ştafeta artistului local I Borisov Expoziția cuprinde aproximativ cincizeci de lucrări create de artist în ultimii zece ani ca urmare a călătoriilor prin țară - în statele baltice și Rusia Centrală, în Kama de Sus și Yenisei, în Crimeea și Caucaz Există lirism în operele lui Borisov , acuarelele sale sunt suculente, saturate de culoare Ucraina „Slavă Muncii!” În februarie, la Kiev a fost deschisă expoziția de artă republicană „Gloria Muncii!” Expunerea sa a reprezentat o panoramă impresionantă a vieții Ucrainei sovietice Galeria de portrete a lucrătorilor de frunte ai Competiției Socialiste Unisionale, prezentată în cadrul expoziției în onoarea celui de-al -lea Congres al PCUS, este rezultatul muncii de creație a multor pictori, graficieni și sculptori Lucrările lui S Grigoriev, G Chernyavsky , A Belostotsky, V Sizikov , G Tomenko, A Skoblikov, V Kuznetsov, V Odainik și mulți alți artiști Ciclurile grafice sunt dedicate prieteniei indestructibile a popoarelor sovietice I Dzyuban, V Novikovsky Uzbekistan Titlu onorific Prin Decretul Prezidiului Sovietului Suprem al RSSU Uzbek , timp de mulți ani de muncă fructuoasă în formarea specialiștilor în arte teatrale și vizuale , I Limakov, decanul facultății de artă a Institutului de Artă și Teatru din Tașkent, numit după A Ostrovsky , a fost distins cu titlul onorific - „Lucrător onorat al culturii din RSS Uzbekistan” Premiile Lenin Komsomol din Uzbekistan Luând în considerare decizia comisiei privind acordarea premiilor Komsomolului Lenin din Uzbekistan, Comitetul Central al Komsomolului din Uzbekistan a decis să acorde premii pentru : artistului M Kagarov pentru o serie de foi grafice „Colegii mei soldați” și I Lepine pentru munca fructuoasă în domeniul artelor monumentale - Palatul Sportiv Yubileiny și Hotelul Uzbekistan Artiștii din Uzbekistan XXV Congres al PCUS Pe ianuarie, a avut loc vernisajul solemn a expoziției „Artiștii Uzbekistanului la XXV Congres al PCUS și la XIX Congres al Partidului Comunist din Uzbekistan” Peste patru sute de lucrări de pictură, sculptură , grafică și afișe, schițe pentru spectacole și filme, lucrări ale maeștrilor de artă și meșteșuguri și grafică industrială au fost amplasate în sălile de expoziție ale Direcției de expoziții de artă a Ministerului Culturii din Uzbekistan SSR și Uniunea Artiștilor din Republica panoramă artistică amplă a vieții creative multiforme a poporului uzbec în perioada dintre cele două congrese ale partidului include lucrări atât de semnificative precum seria „Komsomol al Uzbekistanului la BAM” de B Nazarov , „Visul” și o serie de peisaje a construcției lacului de acumulare Andijan B Babaeva, „ Construcția de șoc Komsomol ” de V Petrov, „Romantice ale muncii” de G Cernukhin, „Cultivatorii de bumbac” de A Mamatova, „Primăvara” de T Pirmatova, „Bumbac” de V Zhmakin, „Meșteșugări” de B Dzhalalova , „După schimb” de N Kashina , seria grafică „ Tașkent industrial” și „Tașkent muncii ” de E Kalontarov și „Vara pionieră” de M Kagarov , portrete „Karshi-builder Kornilov” V Degtyareva, „Abdurazzak-ata” de I Tursinazarov, compoziții sculpturale „Așteptând munca în schimb” și „La mormântul părinților” de T Kasymov și multe alte lucrări care dezvăluie clar legătura puternică a artiștilor cu viața oamenilor, aspirația lor ridică noi straturi ale realității socialiste moderne , profund, sincer, emoțional aplatizați-vă intențiile Comunitatea artistică și publicul au apreciat această expoziție republicană ca o nouă etapă în dezvoltarea artelor plastice moderne în Uzbekistan □ Pe ianuarie, în Salonul de Artă al Fondului de Artă din Uzbekistan s-a deschis expoziția de carte republicană dedicată celui de-al XXV-lea Congres al PCUS și al XIX-lea Congres al Partidului Comunist din Uzbekistan Pe el ex- E Romanescu Cartierul Ulaanbaatar B Babaev Un muncitor la combinatul chimic Buna G Tişkevici Portretul lui M Kudraneva G Chiganov Munții de argint Din seria „Uzbekistan Industrial” I Araslanov Dimineaţă V Kubarev Intre prieteni Din seria Nurek HPP I Babin, I Ovasapov Partea din stânga a tripticului „Al XXV-lea Congres al PCUS – munca noastră de șoc” Sk O Komov, arh N Kovalchuk Monumentul lui M B Saltykov Shchedrin din Kalinin I Borisov Peisaj cu es takada cele mai bune cărți și postere create de artiștii republicii în ceea ce privește designul și performanța tipăririi □ ianuarie la Tașkent, în Sala de expoziții a Uniunii Artiștilor din Uzbekistan, a avut loc o seară de creație dedicată aniversării a de ani de la nașterea Onoratului Lucrător de Artă al RSS Uzbekistan V Evenenko În raportul lui N Sokolova despre opera eroului zilei, versatilitatea căutărilor creative ale artistului , care lucrează ca pictor, poster artist, designer, și orientarea jurnalistică a seriei sale grafice, create pe baza de impresii din călătoriile în străinătate, au fost notate Kazahstan Expoziție republicană „Glorie Muncii!” O pagină strălucitoare din cronica picturală a celui de -al nouălea plan cincinal ar putea fi numită expoziția de artă republicană „Glorie muncii!”, care a fost deschisă la Alma-Ata la sfârșitul lunii ianuarie Expoziția a fost un raport creativ al maeștrilor artelor plastice din Kazahstan la al XXV-lea Congres al PCUS și al XIV-lea Congres al Partidului Comunist din Kazahstan Expoziția a prezentat peste trei sute de lucrări de pictură, grafică, sculptură, arte și meșteșuguri kusstva Cea mai mare parte a lucrărilor a fost creată ca urmare a călătoriilor creative ale artiștilor la petroliști din Mangyshlak, metalurgiști din Temirtau, mineri din Karaganda și Ekibastuz, cultivatori de cereale și crescători de animale din regiunile virgine Lucrările artiștilor sunt marcate de dorința de a povesti cu inspirație despre omul de muncă, activitatea sa creatoare O mare galerie de portrete a eroilor celui de-al nouălea plan cincinal a fost creată de artiști celebri X Naurzbaev, N Nurmukhammedov, L Leontiev, T Telzhanov, A Galimbaeva Imaginile lui Zhizner ale operatorilor de mașini din pictura lui K Shayakhmetov „Cultivatorii de cereale” sunt impregnate de opulență și energie ; Acuarelele lui A Ismailov „Magazinul de conversie”, „Cariera Dzhezkazgan”, „HP Kapchagai” vorbesc despre clădiri noi mari Acuarelele lui U Azhiev sunt dedicate imaginii transformate a capitalei republicii Atenția publicului a fost atrasă și de pânzele complotului A Shkolny, V Krylov , A Stepanov, S Romanov, foi grafice de N Gaev, V Antoshchenko-Olenev, sculpturi de T Dosmagambetov, V Rakhmanov Tadjikistan Expoziție de artă republicană Pe ianuarie, la Dușanbe s-a deschis o expoziție de artă republicană „Gloria Muncii!” , dedicată celui de-al -lea Congres al PCUS și celui de-al -lea Congres al Partidului Comunist din Tadjikistan Expoziția extinsă a inclus o mare retrospecție și o mare secțiune de lucrări noi Aceasta este o poveste semnificativă despre republică, pământul ei, muncitorii săi Tema principală a lucrărilor este viața modernă, munca oamenilor Interesul pentru subiecte de mare interes public este tipic pentru artiștii A Rakhimov („Mentor”), M Abdurakhmanov și G Yaralova („Constructori”), R Azimov (serie grafică „Industrial Tadjikistan” ) Pânzele lui R Abdurashitov, V Boborykin, A Bespersov, o serie de linogravuri din Vishnepolsky și portretele sculpturale ale lui K Zhushshop și G Ivanov sunt dedicate temelor muncii, imagini ale tinereții, curaj și putere S Kurbanov abordează imaginea unei femei - o persoană publică în compoziția „Deputatul a sosit” Artiștii acordă multă atenție muncitorilor rurali, subliniind comunitatea lor cu natura lor natală, pământul pe care lucrează Puterea sentimentelor este inerentă peisajelor tematice X Huşvahtov La expoziție au participat mulți artiști tineri, rezolvând problemele vremii în felul lor, văzute prin ochii generației lor Letonia V expoziție de afișe republicane La Riga, la Muzeul de Artă al RSS Letonă, a fost deschisă la sfârșitul lunii ianuarie a cincea expoziție de afișe republicane Expoziția mărturisește extinderea subiectului și îmbogățirea limbajului figurativ Afișele politice, care constituiau o mare parte a expoziției, reflectau munca șoc a poporului sovietic în cinstea celui de-al XXV-lea Congres al PCUS, vorbeau despre lupta pentru pace, despre comunitatea statelor din sistemul socialist, despre aniversarea a de ani de la Victoria poporului sovietic în Marele Război Patriotic O parte semnificativă a afișelor a fost dedicată protecției mediului O secțiune interesantă a fost formată din afișe teatrale și publicitare □ O expoziție de lucrări ale artiștilor grafici din Yakutia a fost deschisă la Daugavpils în februarie Seria lui V Vasiliev „ Maeștrii vechi iakuti”, E Sivtsev „ Jocuri naționale iakute”, fișă de M Machchasynov „ Portretul de grup al revoluționarilor iakuti”, lucrări de V Karamzin, O Kovalevsky, M Rakhleeva, Yu Votiakova Lucrările graficienilor din Yakut au dezvăluit vizitatorilor imagini poetice ale naturii nordice aspre , au spus despre modul de viață, cultura și obiceiurile naționale ale poporului M F L a d u r - Mihail Filippovici Ladur, primul redactor-șef al revistei „Arta decorativă a URSS”, reorganizată în , a murit artistul poporului al RSFSR, muncitor de artă onorat Karakalpak ASSR Om cu interese creative largi, înțelegând profund datoria sa socială și civică, Mihail Filippovici Ladur și-a dedicat viața artei sovietice , formării acesteia, dezvoltării de noi tendințe fructuoase și studiului proceselor artei sovietice A fost artist, critic, scriitor; dar a fost întotdeauna un suflet înzestrat, generos, deținând darul de a aprinde gândul creator al tuturor celor care au lucrat alături de el Ladur și-a început cariera ca artist de teatru A decis să -și dea cunoștințele profesionale unei arte noi, intrând imperios în realitatea socialistă – agitația de masă În anii , el a fost artistul principal al Parcului de Cultură și Agrement M Gorki, care la acea vreme era centrul acestei forme de artă Timp de de ani, Ladur a supravegheat decorarea festivă a Moscovei El a fost artistul principal al decorațiunii festive a Moscovei în timpul sărbătorilor de Ziua Mai și noiembrie El deține modele pentru parade sportive și festivaluri internaționale Din , Mihail Filippovici Ladur a condus revistei nou organizate „Arta decorativă a URSS” și a fost redactor-șef al acesteia până în , când a fost nevoit să părăsească această funcție din cauza unei boli grave Inițiativa lui personală, convingerea a determinat în esență direcția revistei, subiectul și structura acesteia; sub conducerea sa s-a format redacţia, atuul autorului A îndreptat revista spre dezvoltarea unei game largi de probleme de artă decorativă, aplicată și monumentală, a atras atenția asupra sintezei artei cu arhitectura, asupra muncii artiștilor din industrie, asupra problemelor meșteșugurilor populare și asupra esteticii tehnice A reușit să adune personalul revistei, care continuă să dezvolte cele mai importante probleme ale formării mediului estetic al unei societăți socialiste dezvoltate Pentru personalul revistei, Ladur a fost nu doar un ghid, ci și un bun mentor și prieten Ladur a publicat constant articole pe teme de actualitate ale culturii artistice moderne, a luptat pentru conservarea și dezvoltarea artei populare și amatoare, a apărat drepturile artiștilor în producție Mihail Filippovici Ladur a fost o personalitate strălucitoare, o figură activă, acut conștient de semnificația socială a artei, capabilă să aprindă pe toți cei care au interacționat cu el cu convingerea necesității de a pune arta în slujba societății Va rămâne pentru totdeauna în memoria camarazilor săi Colegiul editorial al revistei Art Cărți noi Sudeikin era cunoscut pe scară largă ca un reprezentant al generației „imprudente” de pictori care i-a înlocuit pe Korovin, Vrubel, Serov A fost cunoscut ca un participant activ în viața artistică, implicat direct sau indirect în luptele sau controversele artistice acute care s-au desfășurat în acei ani și s-au întruchipat în activitățile expozițiilor și grupurilor din Lumea Artei, Uniunea Artiștilor Ruși, Trandafirul Albastru, Jack of Diamonds ”, „Coada măgarului”, „Uniunea Tineretului” și altele Numele lui Sudeikin a fost asociat în mod deosebit ferm și organic cu Trandafirul Albastru și Lumea Artei La acea vreme regizori eminenti precum V Meyerhold, A Ya Tairov și V F Komissarzhevskaya au simțit nevoia în Sudeikin, efectuându-și căutările în teatru Cartea propusă este prima încercare, parcă, de a „citi” din nou arta maestrului Un număr mare de ilustrații color și alb-negru reproduc cele mai bune lucrări ale lui Sudeikin Notele extinse sunt date textului Memoriile lui V Verigina despre Sudeikin sunt date în „Anexe” Această carte este un manual pentru studenții universităților și colegiilor din domeniul art-industrial Capitolul introductiv introduce cititorul în sculpturile clasice Următorul capitol clasifică numeroasele tipuri de sculptură, în funcție de caracteristicile lor și de momentul apariției, în cinci grupe Un capitol special este dedicat mecanizării filetului Pentru prima dată, se ia în considerare tehnologia utilizării industriale a materialelor polimerice pentru fabricarea de produse decorative și detalii de forme sculpturale, decor sculptat și turnat Cartea analizează principalele procese de finisare a decorului sculptat și prezintă pe scurt caracteristicile materialelor de finisare recomandate Manualul te învață să iubești și să înțelegi monumentele sculpturii populare și îi poate ajuta pe tinerii artiști să găsească în colecțiile muzeelor noastre cele mai valoroase materiale de care au nevoie pentru a lucra la crearea operelor de artă contemporane Cartea este ilustrată pe larg cu exemple de sculpturi din diverse epoci istorice și sculpturi contemporane în lemn Este oferită o bibliografie Pret p k Index O 